A GUSAROVA „LUMEA ARTEI” „Artist al RSFSR” Leningrad • Sub conducerea generală a T M Kovalevskaya Editor I M Gofman „MNR ART” este o asociație ideologică și artistică care a luat naștere la sfârșitul secolului al XIX-lea și s-a declarat cu o revistă și expoziții, după care și-a luat numele Încă de la primii pași ai existenței sale, noua societate s-a disociat de forțele artistice moderne de conducere - mișcarea de la Academia de Arte, anunțându-și intenția de a căuta noi căi în artă, ceea ce a provocat furie, indignare, atacuri din toate părțile și porecla „decadent” – decadent Din păcate, o astfel de idee despre el nu a fost complet eliminată până în prezent, în ciuda faptului că, în perioada - , asociația includea aproape toți artiștii de frunte din acea vreme, ale căror nume sunt gloria artei ruse Acesta a inclus V A Serov, M A Vrubel, M V Nesterov, I I Levitan, K A Korovin, A Ya Golovin, A II Benois, K A Somov, M V Dobuzhinsky, L S Bakst, E E Lansere, II K Roerich, F A Malyavin, S V Malyutin A S Golubkina și alții Motivul multor prejudecăți asociate cu „Lumea artei” a fost în mare măsură complexitatea internă și inconsecvența acestui fenomen istoric și artistic Calea formării și evoluției ideilor și gusturilor sale este calea tăgăduirii de sine De exemplu, începând cu afirmarea individualismului în creativitate, după Lumea Artei și-a proclamat respingerea; negarea Academiei a fost ulterior înlocuită de recunoaşterea necesităţii şi utilităţii acesteia cinci Motley și, la prima vedere, componența asociației a fost întâmplătoare Chiar și în cadrul redacției revistei și al comitetului de expoziție, care erau nucleul Lumii Artei, nu a existat o unitate ideologică Și ce contraste de temperament, metodă, limbaj în opera artiștilor care au participat la expoziții! Malya-vnp cu vârtejul lui de culori pestrițe, ca o mătură aplicată pe pânză, și Somov, un miniaturis, rafinat, fragil, puțin leneș; tragicul Vrubel, a cărui fiecare lovitură de pensulă a scos la iveală nervi, suferință, durere și Bakst, cu elementul său de culoare necugetat, învăluitor și mângâietor Ce pot avea în comun acești artiști diferiți? Care sunt motivele asocierii lor? Alexandre Benois, unul dintre organizatorii Lumii Artei, a fost înclinat să vadă motivul asociației în inițiativa propriului cerc În cartea „Apariția „Lumii artei”, a povestit despre cum, împreună cu camarazii săi D V Filosofov, V F Nouvel, T E Kalin, N V Skalon, L S Rozenberg (care a adoptat ulterior pseudonimul Bakst), K A Somov, S P Diaghilev și alții au aranjat ceva ca un cerc de autoeducație Adunându-se în casa părinților lui Benois, unde erau multe opere de artă, cărți și periodice despre artă (pentru câteva generații de Benois, arta a fost o meserie), prietenii și-au dat prelegeri între ei pe teme de pictură, muzică, literatură, istorie ; ascultând propria lor muzică În aceste studii nu a existat nici sistematicitate, nici seriozitate, ele erau mai degrabă o nuanță de „bufonerie și distracție”, și-a amintit Benoit Dar „reverenta pentru însăși ideea de cultură”, în cuvintele sale, deja în acel moment a devenit trăsătura definitorie a cercului Puțin mai târziu, a apărut un vis că, după ce a educat gusturile societății ruse în domeniul artelor plastice, muzicii, literaturii, să ridice cultura rusă și să o glorifice în Occident Pentru realizarea acestui vis a fost nevoie de intervenția lui S P Diaghilev Unul dintre cei mai pasivi (deocamdată) și indiferenți față de pasiunea prietenilor săi pentru arte plastice, Diaghilev a preferat să facă muzică, să cânte și să compună Într-un tânăr de provincie care citește puțin, nimeni nu ar fi fost în stare să ghicească viitorul creator de tendințe și gusturile Europei în al doilea deceniu al secolului XX Gusturile lui Diaghilev s-au format treptat sub influența lui Bepois și s-au șlefuit la Paris Revoluția s-a produs brusc Diaghilev a început să colecteze tablouri, să apară în presă cu articole critice despre artă și, în cele din urmă, s-a trezit în activități organizaționale b Aici i-au fost dezvăluite energia extraordinară, voința, capacitatea de a depăși orice obstacol în drumul către obiectiv, capacitatea de a aduna oamenii în jurul său Pentru fiecare întreprindere, potrivit lui Venois, el a comunicat farmecul unei aventuri romantice riscante De altfel, primul pas al „Lumii Artei” (deși numele acesteia nu exista încă în acel moment) în arena publică a fost expoziția de acuarelă engleză și germană amenajată de Diaghilev ( ), apoi, în în același an, a artiștilor scandinavi Ambele expoziții au reprezentat o încercare de a stabili contacte internaționale largi în domeniul artelor - o trăsătură caracteristică asociației (O altă încercare de acest gen a fost făcută în , când artiști de renume mondial precum Renoir, Degas, Whistler, Leibach, Brengvin și alții au fost prezentați la expoziția internațională a revistei ) În Diaghilev a organizat o expoziție a artiștilor ruși și finlandezi Devine prima reprezentație de grup a membrilor cercului În același an, , apare primul număr al revistei „Lumea artei”, al cărei redactor era și Diaghilev Cercul lui Benois-Dyagilev s-a dovedit cu adevărat a fi „leagănul lumii artei” - așa l-a numit Benois Totuși, motivele pentru care cercul a reușit să consolideze în jurul său cele mai bune forțe artistice ale vremii nu s-au aflat în geniul organizatoric al lui Diaghilev, care s-a manifestat cu adevărat în publicarea revistei, amenajarea expozițiilor, „Anotimpurile rusești” în Paris, și nu în farmecul personalității lui Benois, care a știut să creeze în jurul său atmosferă creativă, să molipească pe toți cei care l-au abordat cu dragostea pentru artă, care avea un dar pedagogic indubitabil, atras prin erudiția, gustul și amploarea intereselor Este nevoie de o astfel de uniune Avansată și revoluționară în anii - ai secolului al XIX-lea, prin anii arta democratică realistă a Wanderers a început să experimenteze o criză ideologică și formal-plastică Pierde înțelegerea direcției principale a luptei sociale Idealurile populiste, țărănești-democratice care au alimentat arta Rătăcitorilor își arată eșecul Noile idealuri sunt neclare Capitalismul câștigă teren Începe proletar!! perioada revolutionara Dar aceste procese sunt în desfășurare Analiza vieții, mai ales prin intermediul artelor plastice, este dificilă Acest lucru îngustează posibilitățile realismului ideologic-critic, îl privează de forța și atuul său anterior ness, îi predispune pe Rătăcitori să apeleze la subiecte care nu mai dezvăluie conținutul principal al vieții Evaluarea acută este înlocuită de obiectivismul pasiv, anecdotismul, didacticismul naiv și moralizarea superficială Depășirea elementelor naturaliste sau dulci de salon duce la declinul formei artistice, îi apropie pe rătăcitorii târzii de academicismul târziu și pictura de salon În acest moment, Asociația Expozițiilor de Artă Itinerante era închisă din punct de vedere academic și organizatoric într-un cerc de interese comerciale înguste, și-a canonizat realizările anterioare și a răspuns cu reticență la altele noi Există o ruptură în cadrul mișcării Tinerii rătăcitori - Serov, Levitan, Nesterov, precum și ceilalți colegi ai lor - la acea vreme au manifestat un interes pentru sarcinile formale, pentru îmbunătățirea abilităților lor, luptă pentru rafinament și spiritualitate a picturii Ei se asigură că culoarea și tonul, linia nu numai că înfățișează natura, ci sunt și purtătoare de experiențe umane Ei se străduiesc să se asigure că mijloacele artistice sunt expresive decorativ Aceste căutări nu sunt uimitor de noi Toate marile lucrări ale maeștrilor antichității, Renașterii, Evului Mediu combinau figurativitatea, decorativitatea și conținutul, adică artiștii care le-au creat și-au propus nu numai sarcini picturale, ci și-au exprimat și viziunea asupra lumii, idealurile timpului lor În aceste epoci, a existat o unitate stilistică în toate tipurile de arte plastice, de la o lucrare monumentală de pictură sau arhitectură până la un obiect de uz casnic În ochii tinerilor artiști, doar Surikov și Repin continuă să mențină autoritatea La rândul lor, din partea Rătăcitorilor mai în vârstă, munca tinerilor este adesea înțeleasă greșit Lucrările lor, incluse ulterior în fondul de aur al artei rusești, nu sunt permise la principalele expoziții itinerante și academice Visul de a-și crea propria asociație a apărut simultan în rândul tinerilor Petersburg și Moscoviți Motivând apariția Lumii artei, Benois a scris: „Am fost ghidați nu atât de considerații de ordine „ideologică”, ci de ceva asemănător unei necesități practice O serie de tineri artiști nu au avut încotro Fie nu au fost acceptați deloc pentru marile expoziții – academice, itinerante și acuarele, fie au fost acceptați doar cu o respingere a tot ceea ce artiștii înșiși au văzut expresia cea mai clară a aspirațiilor lor opt tiuii Și de aceea Vrubel a ajuns lângă Bakst, iar Somov lângă Malyavin „Nerecunoscuților” li s-au alăturat cei „recunoscuți” care s-au simțit inconfortabil în grupurile aprobate În principal Levitan, Korovin și, spre marea noastră bucurie, Serov au venit la noi Din nou, ideologic și în întreaga lor cultură, ei aparțineau unui alt cerc, erau ultimii descendenți ai realismului, lipsiți de „colorarea rătăcitoare” Dar cu noi erau legați de ura față de tot ce este mucegărit, stabilit, mort Dar baza de legătură pentru toți cei care s-au alăturat „Lumea Artei” nu a fost doar „necesitatea practică” și generalitatea negației Aceleași idealuri pozitive au constat în dorința tuturor artiștilor diverși ai asociației de a-și crește nivelul de pricepere, de cultură artistică Unul dintre cei mai activi membri ai Lumii Artei, I E-Grabar, a vorbit despre asta: „Lumea Artei” era o asociație aleatorie de reprezentanți ai artei foarte eterogene, atât în esența lor internă, cât și în forma lor externă, artistice fenomene și atitudini care s-au reunit în numele unui dor comun de cultură artistică, cu un punct de vedere atunci mai înalt, și ca semn al unei comunități nouă ura pentru vulgaritatea monstruoasă a grupurilor expoziționale din Sankt Petersburg și disprețul pentru arta decadentă a rătăcitorilor cândva puternici” Este imposibil de subestimat rolul cercului Benois-Dyagilev, care a reușit să devină șeful asociației tocmai pentru că de la bun început a fost animat de ideea stăpânirii patrimoniului cultural mondial Cercul a creat un nou tip de artist care a depășit interesele înguste ale breslei ale meșteșugului, care a fost educat cuprinzător, care cunoștea foarte bine arta trecutului, care a studiat îndeaproape starea și evoluția artei europene contemporane, nu numai arta plastică, dar și muzică, literatură și teatru Așa a fost Alexandre Benois, pictor și grafician, decorator de teatru, regizor de scenă, istoric de artă, critic de artă, scriitor talentat, jurnalist La fel și tovarășii lui Acest universalism cultural, capacitatea de a generaliza, de a-și exprima gândurile într-o formă literară strălucită, atrage tinerii contemporani la ei, în ciuda faptului că la început, judecând după revista World of Art, ideologia cercului este destul de haotică și parțial împrumutată eclectic Astfel, de exemplu, programul World of Art (descris în articolul lui Dyagi Lev publicat în primele numere ale revistei) relevă apropierea de lozincile simbolismului francez („Manifestul simbolismului” de Jean Maureas a fost publicat încă din ) Motivele pentru aceasta sunt tendințe similare în dezvoltarea culturii artistice în diferite țări Sătul de pozitivism dă naștere unei nevoi de artă care exprimă viața spiritului uman De aici rezultă o relație diferită între personalitatea artistului și realitate: lumea devine acum un ajutor, un punct de plecare pentru exprimarea „eu” Pentru simboliști, scopul creativității era obiectivarea subiectivului În articolul lui Diaghilev, frumusețea se manifestă ca scop al creativității Acest concept este imediat descifrat Se dovedește că frumusețea este „temperamentul artistului, exprimat în imagini”, indiferent de unde sunt extrase Ele pot fi luate din realitate sau născute din fantezie Deci, în cele din urmă, scopul artei este autoexprimarea creatorului Spre deosebire de simbolism, Lumea Artei nu este în niciun caz înclinată să considere doar tărâmul fanteziei, viziunilor, viselor și amintirilor drept conținut al creativității Prin gura lui Diaghilev, el își declară dezbinarea cu „uratorii naturii, vieții și adevărului, precum și cu sclavii acestor trei concepte care bâzâie în urechi” A Benois Parada la Paila I tW) De aici rezultă că nici programul World of Art nu a fost anti-realist, dar în ceea ce privește creativitatea, a păstrat întotdeauna o concretețe vitală La fel ca și simboliștii, Diaghilev a declarat arta făcută de sine, utilă și liberă Potrivit acestuia, poate fi ideologic, poate servi societatea, dar nu „pe baza prescripțiilor stabilite pentru aceasta” Aceasta însemna că arta nu ar trebui să ilustreze idei împrumutate din alte domenii ale cunoașterii vieții, deoarece artistul este posesorul unui dar profetic, arta sa, dacă este autentică, este în sine o revelație care poartă cele mai înalte adevăruri unsprezece Deosebit de ostilă creativității i s-a părut lui Diaghilev „teoria artistică a socialismului”, pentru că tocmai aceasta introduce utilitarismul în artă, îl adaptează la nevoile stringente ale momentului, distrăgându-i astfel atenția de la subiectele eterne, îi lipsește de poezie Diaghilev a găsit toate aceste păcate în opera epigonilor Rătăcitorilor, el a pus responsabilitatea pentru ele pe Cernîșevski Diaghilev a fost înclinat să explice baza programului World of Art - individul și manifestările sale - ca motive forțate: absența unei „idei generale” „ În epocile atât de intens îmbrățișate de unitatea viziunii asupra lumii și de scopul ultim, în epocile în care atât credința, cât și sensul vieții păreau clar necomplicate și uneau întreaga masă într-o singură slujire a unui singur zeu, atunci, desigur, acolo nu a fost și nu putea fi acea diferențiere a personalității umane, la care venim acum cu durerosul nostru eclectism În astfel de epoci, nu este important pentru noi să ne împărțim în unități fizice separate, toate reflectând în mod egal o idee generală: epoca în sine ni se arată ca un individ integral, fără a o descompune în elementele sale constitutive Dar refuzul de a căuta o „idee generală” într-o luptă socială specifică, o încercare de a fi mai presus de obișnuit, o incapacitate de a vedea sensul creativității în altceva decât în frumusețe – adică izolarea aristocratică și estetismul programului lui Diaghilev , a dus parțial la faptul că arta membrilor cercului și-a pierdut adevărata intensitate a sentimentelor, începutul voinic, puterea și plinătatea expresiei vieții și, în unele dintre manifestările sale, s-a transformat într-un model rafinat, un colorat loc, mângâind o privire satulă, într-un capriciu, distracție Chiar și revista „World of Art” într-unul dintre articole a notat că acest tip de artă poate fi numit decadent Dar autorul aceluiași articol credea: „Cei mai străluciți, cei mai tipici esteți ai timpului nostru, în esență, sunt prea pătrunzători, prea nesăbuiți, prea tendențiosi în sensul bun al cuvântului, pentru a fi doar esteți” Asa a fost „Lumea artei” nu a lăsat expresia nici a vieții sociale, nici chiar a vieții politice a vremii sale Aprofundarea subiectivă în imaginea realității a devenit un proces poetic, un mijloc de spiritualizare a lumii Întreprinderea artistică „Arta Modernă” Sală de mese după desene de A Benois și E Lansere „Lumea artei” nu a fost indiferentă față de societate Acest lucru este dovedit de fervoarea educațională cu care camarazii din cerc au publicat revista Însuși numele său a subliniat sarcina: să acopere toate domeniile culturii artistice din Rusia și Europa - pictură, sculptură, grafică, arhitectură, muzică, teatru, literatură - indiferent de direcție sau timp căreia îi aparțin Criteriul de selecție ar fi trebuit să fie talentul, talentul Prezența lor a fost determinată de gustul editorial Dar redacția nu era un singur întreg armonios, era formată din oameni cu gusturi individuale De aici dezacordurile din cadrul acestuia, conturând paisprezece în principal pe întrebarea cât de departe să mergem în acceptarea și promovarea artei noi, a modernității și a artei vechilor maeștri S-au luptat și tendințe naționaliste (venind în mare parte de la S I Mamontov și M K Tenisheva, care au subvenționat jurnalul, susținut de S P Diaghilev, D V Fnlosofov și departamentul literar - D S Merezhkovsky, Z N Gippius , L Shestov, N M Minsky, V ) și internațional, Rozanov, V occidental Revista le-a adus un omagiu ambelor Și-a respectat numele „World of Art”, deși s-a dovedit a fi predominant lumea artei plastice Noile tendințe în teatru și muzică nu au trecut pe lângă revistă, dar nu le-a lăsat prea mult spațiu O serie de studii au fost dedicate analizei lucrărilor lui Wagner, Nietzsche, Tolstoi, Dostoievski, Pușkin - liderii spirituali ai intelectualității ruse de la sfârșitul secolului XIX - începutul secolului XX Gama de probleme de artă plastică abordate de revistă a fost foarte largă Articole cu caracter monografic sau de recenzie, albume de reproduceri au fost dedicate operei maeștrilor moderni și vechi Goya, Eigr, Barbizon, prerafaeliți, Somov, Vrubel, Levitap, Serov, Nesterov, Malyutin, Whistler, artiștii finlandezi Hallei, Edelfelt, Ernefelt, miniatura medievală, impresioniștii - aceasta nu este o listă completă de nume și fenomene care au interesat „Lumea artei” Evaluările lor nu au fost întotdeauna ireproșabil de corecte Exagerat, de exemplu, acum pare să fie entuziasmul pentru simboliștii germani Böcklin Pituk, Royce, precum și admirația pentru simboliștii francezi Gustave Moreau, Puvis de Chavanpe, Maurice Denis, în timp ce un fenomen atât de semnificativ în arta franceză și mondială precum impresionismul a fost în mod clar subestimat Aceste greșeli și calcule greșite sunt de înțeles, deoarece Lumea Artei a fost un pionier în dezvoltarea culturii europene, contactele cu care au fost slăbite în a doua jumătate a secolului al XIX-lea El a predat și s-a studiat în același timp Interesul întâmplător, la prima vedere, pentru cutare sau cutare artist s-a dovedit a fi de actualitate, deoarece a făcut posibilă înțelegerea teoretică a problemelor care apar în propria practică artistică Una dintre principalele a fost problema sintezei ca metodă a creativității moderne, ceea ce însemna capacitatea de a transmite ceea ce este mai esențial în subiectul reprezentat, eliminând tot ceea ce este secundar și accidental, iar selecția a fost controlată de un capop stabilit la nesfârșit (cum este era, să zicem, în clasicism cincisprezece unde antichitatea era un asemenea canon), ci intuitia autorului Diaghilev numește capacitatea pentru o astfel de metodă „trăsătura principală a talentului și a creatorului”, este foarte apreciată de Filosofov în arta lui Puvene de Chavannes, Benois - în opera lui Somov La fel de personal și practic a fost și interesul World of Art pentru grafică ca o nouă formă de creativitate asociată cărții Graficul englez Beardsley, germanul T Heine, Yu Dietz și alți desenatori japonezi, scandinavi - munca lor servește ca un impuls pentru lucrările grafice ale lui Somov, Bakst, Benoit, Dobuzhinsky, Lansere, Bilibin, dintre care multe sunt publicate în aceeași revistă Legat de aceasta este accentul pus pe imprimare Mir Iskusstva a urmat cele mai bune publicații germane, engleze, franceze, a adoptat și a aplicat noi metode de design, ilustrare și tipărire în practica propriei reviste Succesul în acest sens nu a fost obținut imediat Revista a fost mult timp prea luxoasă, stângace și greoaie, supraîncărcată cu ilustrații Textul (dactilografiat în tip elisabetan, turnat pe matrici antice în turnătoria de tipări a Academiei Păianjenului) era greoi, cu rame ornamentate și adesea însoțit de elemente picturale care erau complet în armonie cu acesta ca conținut și stil Treptat, revista a devenit mai strictă, mai restrânsă și și-a pierdut din splendoarea excesivă Propaganda antichității ruse pare acum a fi deosebit de semnificativă în activitățile revistei Reproducerile și articolele au introdus cititorii în arta secolului al XVIII-lea - primul sfert al secolului al XIX-lea (aceasta este epoca preferată a cercului Benois - Diaghilev), cu opera artiștilor uitați Levitsky, Rokotov, Kiprensky, Venetsianov și școala sa, cu arte și meșteșuguri și arhitectură din același timp, în principal imaginea arhitecturii Sankt Petersburgului și a suburbiilor sale Revista a fost mai indiferentă față de arta pre-petrină, deși a plasat totuși pe paginile sale imagini ale arhitecturii antice rusești, obiecte ale vieții populare vechi și a publicat recenzii despre cărți despre arta antică rusă Lupta pentru renașterea celor mai bune tradiții de arte și meșteșuguri a fost un mare merit al revistei și expozițiilor Lumii Artei Un artist nu ar trebui să împartă arta în artă înaltă (pictură, desen, sculptură, parțial arhitectură) și artă joasă, asociată cu nevoi utilitare Nu este nevoie să te ferești să-ți depui eforturile în producția de mobilier, vase și alte articole de uz casnic Este necesar ca frumosul să înceteze A Bep la a Plimbarea Regelui fie proprietatea numai a muzeelor Lasă-l să intre în viața unei persoane, înconjoară-l acasă și pe stradă Asemenea opinii au fost apărate de revistă La expozițiile din Lumea Artei, alături de picturi și desene, au început să apară broderii, mobilier, vesela, covoare și panouri decorative, realizate după schițele lui Golovin, Malyutin, Vrubel, K Korovin, E Polenova, Yakunchikova Iar expozițiile s-au transformat în interioare rafinate, captivând privirea cu unitatea soluției stilistice, armonia culorilor și liniilor Florile proaspete care stăteau în hol completau impresia de eleganță și intimitate Lumea artei Expozitii În arta expoziției, realizările Lumii Artei sunt de netăgăduit A atins apogeul la expoziția de artă rusă de la Paris în O încercare de a uni căutarea tuturor artiștilor care lucrează în domeniul artelor decorative și aplicate a fost organizată de „World of Art” din Sankt Petersburg, un fel de expoziție și vânzare numită „Arta Contemporană” În spațiul expozițional permanent urmau să fie demonstrate lucrări ale industriei de artă, combinate în mai multe încăperi în ansambluri cu un anumit scop - un dormitor, un budoir etc Stil rusesc, „teremka”, - Golovin Șeful întregii întreprinderi în ansamblu era II E Grabar În domeniul artelor și meșteșugurilor, căutarea „Lumea artei” a avut două tendințe Unul dintre ei venea din Abramtsevo, moșia lui S II Mamontov, unde în anii mulți artiști V D Polenov, E D Polenova, K A Korovin, V A Serov, M A Vrubel și alții au lucrat la renașterea antichităților rusești: broderii vechi, picturi murale, sculpturi în lemn i-au inspirat să creeze obiecte în stil rusesc Lucrări similare au fost efectuate pe moșia prințesei M K Tennsheva Talashkio (provincia Smolensk) Amintind că revista „Lumea artei” a fost publicată inițial cu banii lui S II Mamontov și M K Tennsheva, se poate presupune că acest lucru explică predominanța tendinței populare în primele sale numere Produsele în spiritul popular erau calitative eterogene Acolo unde artistul a folosit mecanic forme vechi, a transferat fără gânduri un motiv ornamental de la un material la altul, de exemplu, un model de prosop în sculptură în lemn, s-a obținut o stilizare moartă și rece Cele mai fructuoase experimente în implementarea artei populare au fost lucrările lui Vrubel și Golovin (ceramică, majolică), pentru că s-au bazat nu pe literă, ci pe spiritul artei populare La baza lucrărilor lor a fost fantezia creativă, nu imitația Aceeași implementare activă a artei populare naționale a fost în artele și meșteșugurile finlandeze moderne, la care revista se referea adesea O altă tendință a fost căutarea unui stil modern, stilul epocii, stilul Art Nouveau Cei care l-au urmat au preferat formele noi, răsfățate, lenețe sau, dimpotrivă, colțuroase, neliniştite; culori noi - combinații rafinate de nuanțe gri-verde și perlate: motive noi - optsprezece A Benois Vicontele Rene ca Rinaldo Design costume pentru baletul lui N Tcherepnin Pavilionul Armida A Benois Arap Design de costume pentru baletul „Petrushka” al lui I Stravinski A Bep la a Schiță a decorului pentru baletul „Petrushka” al lui I Stravinski un val care sosește, ierburi sau flori zvârcolite, în principal irisi, maci, crini În cadrul Art Nouveau, a apărut treptat constructivismul - un stil de forme laconice, oportune, subordonate materialului Expozițiile „Secesiunii” maghiare și munteneci au avut o mare influență asupra formării acestui al doilea trend Desigur, împărțirea în două direcții în artele și meșteșugurile din „Lumea artei” este condiționată În practică, ar fi aproape imposibil să trasăm o linie de demarcație între ele, deoarece Art Nouveau a folosit elemente de artă populară pentru a crea un stil modern, iar motivele populare, în efortul de a mulțumi gustul modern, au fost asemănate cu Art Nouveau De aceea, numind artiștii din a doua direcție împreună cu numele lui Bakst, Benois, Lansere, ar trebui din nou să-i menționăm pe Vrubel, Golovin, Malyutin, E Polenova, V Vasnetsov și alții Revista World of Art nu a durat mult a fost ultimul an de publicare Dar artiștii asociației nu se îndepărtează de jurnalism, ei colaborează la revistele „Golden Rupo”, „Apollo”, în multe privințe determinându-le aspectul și direcția Asociația expozițională s-a destrămat și mai devreme În , majoritatea artiștilor din „Lumea artei” s-au alăturat organizației din Moscova „Uniunea Artiștilor Ruși” Motivul pentru care asociația s-a destrămat a fost nemulțumirea moscoviților față de tirania lui Diaghilev, dorința de a le testa puterea Ca organizație, Lumea Artei a dispărut, dar un cerc de prieteni a continuat să existe, trăind după idealuri comune, influențându-se reciproc, evoluând în comun pentru toate direcțiile Acest cerc, ca și înainte, a avut un impact asupra culturii ruse Rolul său principal este fără îndoială în organizarea „Anotimpurilor rusești” la Paris și în reluarea asociației artistice „World of Art” în De-a lungul existenței sale, grupul Benois-Dyagilev fie a dobândit multe nume, fie s-a redus la un cerc restrâns de prieteni A lua în considerare munca tuturor celor care s-au alăturat vreodată în lumea artei înseamnă a încerca să aruncăm o lumină asupra istoriei artei rusești la sfârșitul secolului al XIX-lea și începutul secolului al XX-lea Deoarece grupul Benois-Dyagilev rămâne o constantă în istoria Lumii Artei, practica artistică a membrilor săi - Benois, Somov, Dobuzhinsky, Lansere, Bakst, Ostroumova-Lebedeva - este de obicei privită ca opera Lumii Artei Gradul de similitudine al celorlalți este determinat în mare măsură de cât de asemănătoare (sau diferită) sunt cu artiștii din nucleu Serov și Kustodiev erau foarte apropiați de ei Golovin, Roerich, Serebryakova, dar au păstrat astfel de aspecte în munca lor care i-au forțat să o considere izolat pentru a evita nivelarea individualității creatoare a fiecăruia Artiștii acestui grup au multe în comun Principalele realizări ale Px se află în domeniul graficii (șevalet și mai ales al cărții), precum și al decorului teatral Arta nașterii lor la Sankt Petersburg Și ideea nu este că înclinația lumii artei pentru grafică, așa cum au încercat să o explice contemporanii, este determinată de influența liniilor clare din punct de vedere grafic din Sankt Petersburg, „cel mai deliberat și mai abstract oraș din lume” după Dostoievski Dimpotrivă, ei au fost cei care, cu arta lor, au forțat să vadă „graffiness” orașului Petersburg și suburbiile sale sunt unul dintre subiectele preferate din opera lui Benois și tovarășii săi Pentru ei, Sankt Petersburg este „o fereastră către Europa”, ei iubesc A Benois Ilustrație pentru poezia lui A S Pușkin „Călărețul de bronz” - el pentru faptul că în el se amesteca stilul de viață rusesc cu cel european, creând un aliaj original și unic, care și-a găsit expresie în arhitectură Petersburg este întruchiparea ideii dragi inimii lor de apropiere între culturile ruse și europene Naționalismul îngust este străin de Lumea Artei Prea des, spun ei, ideile naționaliste sunt folosite pentru a juca națiunile unele împotriva altora În schimbul liber de realizări spirituale, ei văd eliberarea de limitările provincialismului „Westernismul” este trăsătura cea mai caracteristică a grupului Benois, este un ecou al gândurilor inteligenței ruse de la începutul secolului al XX-lea despre direcția pe care ar trebui să meargă Rusia Vestul pentru lumea artelor este un simbol al activității transformaționale active, spre deosebire de contemplația orientală, imobilitatea, lenea Nu e de mirare că Benois definește caracterul rus ca o combinație a trăsăturilor lui Oblomov și Petru cel Mare („La el, perioadele de lene și apatie sunt înlocuite cu accese de activitate extraordinară” ) Petru I este perceput ca întruchiparea energiei și a valurilor, meritul său este că că a făcut primul pas spre izbăvirea Rusiei din inerția asiatică, după ce a construit Sankt Petersburg - de aceea clădirea Sankt Petersburg devine una dintre temele principale, iar Petru - unul dintre personajele principale ale Lumii Artei Benois îl numește adevăratul idol al cercului Sensibilă la frumos, Lumea Artei deschide Sankt Petersburg ca o operă de artă Același Sankt Petersburg, care generației precedente părea plictisitor, oficial, birocratic, părea un simbol al sistemului clerical-birocratic Percepe-i farmecul prin poezia lui Pușkin Și chiar în fața ochilor lor, în această lume a armoniei clare, o lume ventilată pentru ei cu impresii strălucitoare de copilărie și tinerețe, romantismul antichității, ceva ostil începe să invadeze În timp ce Moscova încă păstrează semnele unui „sat mare”, Petersburg a fost deja capturat de ofensiva industriei capitaliste Pe fondul unui ansamblu armonios și integral de arhitectură al secolului al XVIII-lea - începutul secolului al XIX-lea, fabrici și clădiri murdare, casele „profitabile” urâte par deosebit de urâte Contrastul izbitor dintre vechiul și noul mod de viață modelează atitudinea artiștilor În memoriile sale, Benois își amintește ce sentiment amar a trăit în copilărie, când „Ruina” a celebrului arhitect Quarenghi, unul dintre cele mai romantice monumente din moșia antică a contelor Kushelev-Bezborodko, a fost distrusă sub ochii lui În locul ei a fost ridicat MHk A B c și a Ilustrație pentru poezia lui A S Pușkin „Călărețul de bronz” K Somov Doamnă în albastru / - hambar pentru butoaie de bere - o cameră de serviciu pentru o fabrică vecină Această poveste ajută la înțelegerea modului în care s-a dezvoltat viziunea asupra lumii artelor În multe privințe, a fost determinată de dorul de armonie care se stingea din viață, care a fost înlocuită de cangrena civilizației mecanice Aversiunea față de modul de viață burghez nu era conștientă din punct de vedere ideologic, era o reacție estetică, emoțională, o viziune asupra lumii și nu o viziune asupra lumii „Astfel de sentimente de ceva infinit de trist și jalnic”, spune Benois despre sentimentele sale despre distrugerea „Ruinelor”, „experimentate de mine în copilărie, au lăsat o amprentă adâncă în întreaga mea viață Ei au predeterminat, fără îndoială, sentimentalismul meu istoric, iar indirect „stările mele kusheliene” au jucat un rol în formarea acelui cult al trecutului, căruia la începutul secolului al XX-lea, cu mine în frunte, s-a dedicat un grup semnificativ de artiști , punându-și scopul păstrării valorilor istorice și artistice De la „meu” Kushelevka până la crearea „Comorilor artistice ale Rusiei”, până la lucrarea în redacția „Lumea artei” și „Anii vechi” și, în cele din urmă, până la formarea Societății pentru Protecția Monumentelor, există o cale directă”* Respingerea „procesului de măcinare a vieții” (Benois) – sălbăticia spirituală generată de noul mod de viață, burghez, devine sursa retrospectivismului „Lumii Artei” Lucrările artiștilor din acest cerc se dovedesc a fi, parcă, o compensație pentru ceea ce lipsește realității Acest lucru nu înseamnă că, înfățișând viața epocilor lui Petru I, Elisabeta Petrovna, Ecaterina a II-a Alexandra!, Lumea Artei a vrut să reînvie trecutul Acest lucru a fost reproșat de critica lor sociologică vulgară, care vedea în tablourile lor istorice o reflectare a visului claselor conducătoare de la începutul secolului al XX-lea, visul puterii ferme Căutarea idealului vieții stă la baza celor mai bune lucrări din „Lumea artei” Aceeași căutare pătrunde în artele plastice, literatura, filozofia și toate formele de conștiință socială de la sfârșitul secolului al XIX-lea și începutul secolului al XX-lea Cel mai adesea, problema idealului este rezolvată nu pe un plan istoric concret, ci pe unul filosofic abstract, motivul fiind dispariția temporară a anumitor sarcini sociale Acestea sunt pozele din lumea artei; s-au întors în trecut, ei în esență, fac apel la viitor, poartă o încercare de a-i ghici contururile, frica și speranța, credința și necredința Această aspirație spre viitor, notează A Bely, în literatura modernă, s-a îndreptat spre trecut, asemănător cu arta Somovului Benois, Lansere, Bakst „În futurismul nostru de atunci, trebuie să căutăm rădăcini în digresiunile noastre iaseiste și în tot felul de restaurări”, scrie Bely, care a adus un omagiu pasismului în ciclul de poezii Peruci și jachete, care este apropiat ca structură figurativă de lucrările lui Somov Se pare că în aceasta trebuie să căutăm și rădăcinile picturii istorice a Lumii Artei Lucrările din conținutul istoric al artiștilor „Lumii Artei” sunt alegorii poetice care dezvăluie lumea spirituală complexă a autorului, care reflectă viața spirituală a Epocii Structura figurativă a picturilor este concepută pentru a evoca în mintea privitorului o gamă largă de asocieri, vizuale, muzicale, emoționale, istorice Și în ciuda faptului că elemente de narațiune literară, chiar cea pe care Lumea Artei a condamnat-o în opera Rătăcitorilor, sunt păstrate, rolul intrigii devine diferit Este lipsit de „eveniment” (adică în imagini „nu se întâmplă nimic”), are adesea un sens figurat, menit să ajute la nașterea asociațiilor Dorința de a exprima viața spiritului uman duce la faptul că pictura în ulei, a cărei demnitate este materialitatea, corporalitatea, se estompează în fundal în opera Lumii Artei Tehnicile preferate sunt acuarelele, pastelurile, guașa - mai mult decât uleiul, corespunzătoare întruchiparei efemerității ființei, fragilității viselor, sentimentelor poetice Artiștii apelează adesea la tempera, o tehnică bine consacrată în arta decorativă mopumeptal Îi atrage prin expresivitatea sa decorativă, frumusețea purului, nestingător, ca în tehnica uleiului, culoarea și o textura mată plăcută K Somov Un sărut batjocoritor Idealul de viață, dezvăluit în lucrările lui Benois, Somov, Lancer, Bakst, Dobuzhinsky, este diferit, deși toți acești artiști visează la o unire a vieții de zi cu zi cu natura și arta Creșterea orașului, cauzată de dezvoltarea rapidă a industriei, împinge înapoi și distruge natura, odată cu ea, poezia dispare din viață Prin urmare, majoritatea lucrărilor de șevalet ale lumii artei sunt imagini ale naturii Peisajul este baza picturilor istorice, K Somov Portretul lui M V Dobuzhinsky І peisajul dintr-un portret joacă adesea același rol semnificativ ca un chip uman Cel mai adesea este natura, transformată de om, „înnobilată de artă” Artiștii selectează în el trăsăturile de care este lipsită viața de zi cu zi, „viața închisă” cu un calcul triumfător în ea De aici – cultul experiențelor poetice, interesul pentru spiritual, pofta de misterios ca opuse ale platului, vulgarului, obișnuitului Standardizarea vieții obligă să caute o cale de ieșire în exclusivitatea aristocratică, amorfismul și urâțenia, agitația și haosul dau naștere unui vis de frumusețe și armonie Arta este prezentată ca mijloc de salvare de toate necazurile civilizației burgheze Pare a fi cea mai eficientă armă în lupta împotriva „indiferenței, libertății și întunericului” Selecția în natură a elementelor care exprimă visul artistului se face adesea ca prin prisma artei vechi, nu numai artei plastice, ci literaturii și mai ales muzicii, deoarece aceasta din urmă are capacitatea de a transmite nu numai stilul de epoca, dar și „sufletul” lui evaziv într-o măsură mai mare decât alte forme de artă Unele dintre elementele selectate sunt ascuțite și exagerate de artiști „din cauza aceleiași necesități că ei strigă în dispute și concentrează toate eforturile de probă pe un singur punct, voit în detrimentul altora” Rezultatul este „grotesc liric” În personajul său, se dezvăluie sufletul nu numai al trecutului, ci și al prezentului În acest fel, de exemplu, Benoit merge atunci când creează două mari a lucrărilor dedicate Versailles-ului secolului al XVII-lea, reședința regelui Ludovic al XIV-lea („Ultimele plimbări ale lui Ludovic al XIV-lea”, - ; „Seria Versailles”, - ) Ele sunt scrise pe baza a numeroase observații naturale Artistul studiază Versailles în diferite perioade ale anului, zi, în zilele lucrătoare și de sărbători, în orice vreme Sub influența vechilor memorii, jurnale, picturi, gravuri, desene, poezii și mai ales muzica din secolul al XVII-lea și începutul secolului al XVIII-lea, în sufletul artistului iau naștere „amintiri vagi, dulce și emoționante”, el vede trecutul Una dintre cele mai elegante și poetice picturi ale ciclului Versailles este The King's Walk ( ) Comparând-o cu un desen din albumul lui Benoit „Versailles” („Bassine tles inarmousets”, „În iarnă”), care reproduce exact locul parcului care este înfățișat în imagine, permite să pătrundem în metoda creativă a artistului Desenul a fost realizat cu un an mai devreme decât „Drumul Regelui” și pare a fi o schiță din natură Artistul înfățișează o zi de iarnă, copaci noduri goi în jurul piscinei, reflectarea lor în apa moartă de iarnă, unde, la ordinul sculptorului, o mulțime de copii de bronz se stropi mereu Tăcerea de iarnă și dezolarea vorbesc de la sine Evaluarea autorului nu se impune privitorului Voința creativă a artistului se resimte în alegerea culorii și a compoziției Tonuri de gri-albăstrui și ocru care evidențiază liniile negre îndemnat de culorile monotone și triste ale iernii Benois alege un punct de vedere al peisajului, datorită căruia toate formele lumii vizibile sunt echilibrate în jurul centrului, aprobat de sculptura piscinei Această construcție compozițională ajută la exprimarea unui sentiment de pace Acest gen de compoziție - echilibrată și închisă - a iubit clasicismul, după care Benoit se ghidează într-o serie de lucrări, începând de la gravurile secolului al XVII-lea De regulă, artistul împrumută din clasicism doar schema generală de construire a unei compoziții, refuzând sculpturalitatea clasicistă, tridimensionalitatea Se dovedește un fel de referință grațioasă la clasicism, o ușoară aluzie care face apel la cunoaștere și evocă în memoria inițiaților rememorarea structurii spirituale a artei trecutului Benois saturează schema clasică cu un conținut diferit, aduce un sentiment diferit în ea Nu eroismul și puterea îi spiritualizează opera, ci intimitatea experienței poetice De aici și dimensiunea lor mică Compoziția desenului „Bassin des inartnousets” în termeni generali este transferată în imagine Artistul întărește o astfel de construcție, pentru că îl ajută să exprime un sentiment al inviolabilității, eternității lumii naturii și artei Versailles, îl ajută să spună: „Așa a fost sub Ludovic al XIV-lea, așa a fost și cu mine, așa că va fi intotdeauna " Chiar mai stricte decât în desen, contururile peisajului sunt făcute mai precise și mai ritmate în „Drumul Regelui” Benois îi întoarce ordinea creată de arhitecții secolului al XVII-lea El nu aduce copaci bătrâni în imagine Pe lângă faptul că nu au existat în trecut, despre care autoarea povestește, dezordinea lor romantică ar interfera cu organizarea ritmică a compoziției În The King's Walk, ritmul solemn și strict al replicilor, predeterminat de ritmul Ansamblului Versailles, se luptă cu altul - nervos și impetuos, conturând cu ușurință siluetele oamenilor, contururile grupului sculptural, reflectarea lui în apă, împletirea ramurilor de tufiș În confruntarea dintre aceste două ritmuri, se poate simți inconsecvența viziunii autorului asupra lumii și a timpului său - o dorință de ordine și armonie și incapacitatea de a scăpa de nervozitate, tam-tam și de a suprima haosul din suflet Pentru „plimbarea regelui” Benois alege cea mai misterioasă perioadă a anului - toamna, iar cea mai misterioasă perioadă a zilei - seara Soarele a apus, iar cerul rece strălucitor este ușor auriu la orizont, reflectat în suprafața calmă a piscinei Macaralele zboară spre sud Transferat Lumea artei minuscule căpușe de creion, își aduc propria notă stării de spirit lirice a imaginii Dragostea pentru detalii este o trăsătură caracteristică a operei din lumea artei Transparența toamnă a arbuștilor tăiați care și-au pierdut frunzele înmoaie geometria aspră a contururilor, aceștia devin ușor violet pe fundalul unui apus trist de toamnă, ale cărui reflexii se joacă pe corpurile de bronz ale copiilor și le luminează cu sclipici roz A sosit ceasul când umbrele trecutului prind viață O procesiune ciudată, solemnă și ușor absurdă se mișcă ceremonios pe potecă Se pare că copiii de bronz au prins viață, au respirat, și-au părăsit jocul etern, entuziasmați și curioși s-au întors spre procesiune Unii dintre ei își întind mâinile, fie salutând extratereștrii, fie arătându-i unul către celălalt Iar unul dintre copii, grăbit să se uite bine la toate, nu a putut să stea în picioare și s-a aruncat în apă În centrul procesiunii se află însuși regele Se evidențiază compozițional - în centrul imaginii, color - cele mai strălucitoare culori sunt concentrate în jurul lui Poate fi recunoscut și pentru că el singur, după obiceiurile curții de la Versailles, nu are pălărie Benoit exagerează ușor zâmbetul amabil al buzelor sale grase, curba galanta a siluetei sale către tovarășul său De asemenea, exagerată este și expresia respectului obsechios sub forma unor doamne de curte care îl urmăresc pe rege în cofii bizare și curioase Artista accentuează grotesc natura pretențioasă a rochiilor de damă, feminitatea răsfățată a costumelor bărbătești, diversitatea acestora, abundența bijuteriilor, splendoarea perucilor cu păr lung Ca un dispozitiv grotesc, juxtapunerea contrastantă preferată a lui Benois dintre o sculptură spiritualizată și umanizată și o ființă umană asemănată cu o marionetă este percepută în imagine Cu toate acestea, artistului nu-i place certitudinea expresiei (poate pentru că certitudinea duce adesea la lipsă de ambiguitate) și se mulțumește cu jumătăți de indicii într-o comparație plină de gură În reprezentarea oamenilor și a sculpturii, Benois folosește diferite grade de concretețe, compară diverse tehnici artistice Sculptura fântânii este voluminoasă Pentru a o transmite, artistul folosește tehnicile picturii în aer liber, înfățișând subiectul în lumină, aer și spațiu Jocurile de reflexe aurii, roz, verzi pe corpurile de bronz ale copiilor, fără a dezvălui materialul din care sunt creați, îi informează despre mobilitatea și căldura unui organism viu Comparația cu desenul spune că în pictură, Benois a crescut expresia mișcării sculpturii Figurile de oameni sunt siluete decorative plate, pictate în culoarea locală și înzestrate cu capacitatea de mișcare mecanică Diferența dintre metodele de reprezentare a sculpturii și a oamenilor K Somov Portretul lui A A Blok (unul este iluzorio-spațial, celălalt este condiționat decorativ) nu distruge integritatea operei de artă - unitatea este restaurată prin contururi grafice Caracteristică pentru simbolism, povestea obiectelor neînsuflețite care prind viață atunci când o persoană nu se uită la ele este lipsită de orice misticism în viziunea lui Benoit Juxtapunerea dintre oameni frânți, drăgălași, zvelți și copii de bronz puternici, sănătoși și veseli poartă o încărcătură de ironie Acest tip de juxtapunere se găsește în multe dintre picturile lui Benoit Este suficient să ne amintim „Fantezie pe tema Versailles” ( ), „Sărutul” ( ) În cartea sa autobiografică Viața unui artist, Benois își mărturisește dragostea pentru fantasticul în artă: „Artiștii mei preferați din trecut și din prezent sunt science-fiction, dar numai acei scriitori de science fiction dintre ei sunt cu adevărat favoriții mei care reușesc să fii convingător, iar convingerea se realizează prin niște „stați pe teren și asimilarea profundă a realității” Numai fantezia, bazată pe cunoașterea naturii, îl atrage pe Benois În picturile sale, introducerea fantasticului este una dintre modalitățile de poetizare, spiritualizare a lumii naturale O oportunitate de a ne aminti câte generații au văzut deja Parcul Versailles în timpul vieții lor și, astfel, de a vorbi despre nemurirea artei și despre efemeritatea vieții umane Există un element de melancolie în această reflecție, dar nu se poate spune că Benoit este complet pesimist în ceea ce privește sensul ființei La urma urmei, arta este una dintre manifestările măreției spiritului uman Artistul distinge într-o persoană zadarnicul, trecător - viața de zi cu zi și etern, nemuritor - spiritul O astfel de separare a spiritualului de material pentru a glorifica spiritualul este caracteristică multor opere de artă de la sfârșitul secolului al XIX-lea E Lansere Coperta revistei „World of Art” Nu scrierea de zi cu zi și analiza psihologică a personajelor îl fascinează pe Benois în lucrarea sa despre picturile ciclului de la Versailles Versailles pentru artist este întruchiparea unității armonioase a omului, a naturii și a artei În „armonia formelor exterioare de viață” artistul vede nu o stratificare superficială, ci o expresie a unei „culturi a demnității umane”, adică un principiu etic Protagonistul picturilor lui Benois este invizibil Acesta este un artist, creator al Ansamblului Versailles Oi este schimbătorul de natură, directorul vieții El a stabilit acea stare de spirit solemnă la care este supusă viața epocii Ar fi și mai corect să spunem că în picturile de la Versailles sunt doi eroi Al doilea este Benois însuși, un filosof și visător, un artist tipic al „Lumii Artei”, în care amorfele și urâțenia, vanitatea și haosul, nesemnificația vieții mic-burgheze dau naștere unei dorințe de frumos, armonie, grandoare Benois și tovarășii săi din „Lumea Artei”, „șocându-i pe burghezi” cu rafinamentul artei lor, se răzvrătesc împotriva civilizației mic-burgheze, dar această revoltă este uneori anemică, lipsită de tensiune volitivă, plină de autoironie, strălucitoare cu seriozitatea ei Chiar mai mult decât arta lui Benois, toate acestea se aplică operei lui Somov De asemenea, poartă visul armoniei vieții Așa i-au perceput contemporanii arta Unul dintre ei, colaborator literar al revistei „Lumea artei”, scrie despre tabloul lui Somov „Seara”, în care două doamne și un domn în costume ale secolului al XVIII-lea pozează pe fundalul unui arc împletit cu verdeață: „Era care ni se pare naiv, cu mușchi slabi, fără locomotive, - mișcare lentă, târâtoare (comparativ cu a noastră), - dar cum poate ea să stăpânească E Lansere Împărăteasa Elizaveta Petrovna la Tsarskoye Selo natura, pentru a seduce natura, făcând-o aproape o extensie a costumului său Remarcabilă în această recenzie este înțelegerea lumii picturii Somovskaya ca un fel de antiteză a modernității, definiția a ceea ce au lăsat artiștii „Lumii Artei” și a ceea ce căutau în trecut Dar idealul de viață al lui Somov, așa cum apare în lucrările sale, este mult mai mic decât cel al lui Benois, intim Dacă picturile lui Benois întruchipează un vis al măreției vieții, atunci Somov, subtil ironic, admiră aspectele naiv-idilice ale vieții de zi cu zi, arta de a se bucura de viață care curge în lenevie fericită, plăceri senzuale, distracție („După ploaie”, ) ; „Pe terasă”, ; „Curcubeu”, ; și alții) Starea de spirit idilicitatea fericită este adesea transmisă de un curcubeu răspândit pe pământ proaspăt, spălat de ploaie Focuri de artificii se avântă peste parcurile de noapte Curcubeele și artificiile sunt un mijloc de a ilumina peisajul, de a-l face decorativ și spectaculos Acesta este un pretext pentru a stropi pe pânză sau hârtie cu culori irizate din punct de vedere muzical, de cele mai multe ori subordonate unui singur ton, pline de cuie senzuale Eroii Somov sunt de obicei ocupați să joace dragostea Își fac întâlniri, fac schimb de note de dragoste, se sărută Artistul le înfățișează în sânul naturii și în interior Adesea se plimbă sau se odihnesc în colțuri izolate confortabile Lui Somov îi place să înfățișeze cele mai mici detalii de zi cu zi - de la canapele antice din mătase în dungi, mobilier din mahon, porțelan până la cele mai fine bijuterii Capacitatea de a combina detaliile cu generalizarea poetică, de a scrie lucrurile mărunte, păstrând în același timp „sufletul” subiectului, Somov a împărtășit-o artistului anilor - ai secolului al XIX-lea P A Fedotov Biografii artistului susțin că i-a iubit pe maeștrii minori ai trecutului Poate din cauza sațietății gustului, care a afectat și lucrările lui Somov În picturile artiștilor minori, el a fost adesea atras de naivitate și inocență Aceste elemente sunt prezente și în arta sa, care, însă, nu este nici simplă, nici naivă, pentru că lumea în care există, o particulă din care „Eul” ei este un mulaj, este sofisticată, supracomplicată, saturată Critica artistică a trecutului a apreciat în arta lui Somov consonanța sa cu epoca Benois a scris despre el: „El înfățișează rar modernitatea și, în același timp, nu există artist mai modern decât Somov Toate lucrările sale sunt complet impregnate de spiritul timpului nostru: o dragoste nebună pentru viață, o uriașă eviscerare a tuturor farmecelor ei, ajungând la ultimele subtilități și, în același timp, un fel de trist scepticism, cea mai profundă melancolie din „neîncredere” la viață” * Neîncrederea în viață dă naștere ironiei, pe care Blok o numea cea mai frecventă boală a vremii, o boală a individului, un produs al individualismului Ironia este o trăsătură caracteristică picturilor retrospective ale Lumii Artei Conține incapacitatea de a crede pe deplin în idealul cuiva, sentimentul unei distanțe de netrecut între secolul al XX-lea sofisticat, complex și antichitatea naivă cu pasiunile ei arse Această ironie se referă atât la trecut, cât și la prezent, conține o amară conștientizare a efemerității și lipsei de scop a tot ceea ce există Acest sentiment pătrunde în picturile retrospective ale lui Somov E Lancer e Navele din vremea lui Petru I Plecarea lui Somov în trecut este mai literală decât cea a camarazilor săi, se îndepărtează de prezent, pentru că i se pare urât, nu are încredere în viitor Lucrările sale dedicate trecutului sunt cele mai perfecte din lumea artei în ceea ce privește tehnica și, în același timp, cele mai pasive și lenețe ca ton „Răceala inimii” se distinge chiar și în minuțiozitatea cu care sunt executate El transformă adesea lucrările lui Somov într-un capriciu al gustului rafinat, într-un joc estetic Consonanța creativității lui Somov cu dispozițiile unei părți semnificative a intelectualității ruse este motivul influenței artistului asupra culturii timpului său Acesta este cel mai recunoscut maestru al „Lumii Artei” de către contemporanii săi, ideile sale iar imaginile i-au inspirat nu numai pe tovarăși de cerc, ci și pe poeți - A Bely, M Kuzmin (poeziile acestuia din urmă devin uneori descrieri ale picturilor lui Somov) Cu adevărat, fără scepticism și ironie, artistul iubește doar natura Schițele lui de peisaj din natură sunt sincere și sincere Adesea, acestea sunt cele mai frumoase miniaturi de acuarelă („Peisaj de primăvară”) Interesul pentru detalii este combinat în peisajele lui Somov cu capacitatea de a evidenția principalul lucru, de a-și crea propriul concept, a cărui esență este dizolvarea fericită a individului îndrăgostit de cele mai delicate nuanțe ale vieții naturale Somov este un excelent pictor portretist Portretul „Doamnei în albastru” ( - ) este opera sa cea mai profundă și serioasă Caracteristic pentru artistul „Lumii Artei” este transferul unui contemporan (reprezentat de artistul E M Martynova) în trecut Artista o îmbracă într-o rochie veche, îi pune în mâini un volum de poezii într-o legătură de piele veche, face din fundalul portretului o imagine stilizată a unui parc vechi, în care un domn și o doamnă cântă muzică pe o bancă și un bărbat se etalează cu nesăbuință ceva asemănător cu Somov însuși Pa În sânul naturii, cufundați în vise, portretiștii de la sfârșitul secolului al XVIII-lea - începutul secolului al XIX-lea și-au înfățișat modelele, întruchipând visul timpului lor despre un „om natural”, modest, nobil și sensibil Caracterul comun dintre „Doamna în albastru” și portretele de la începutul secolului al XIX-lea este capacitatea de a exprima idealul vremii, păstrând în același timp trăsăturile individuale ale modelului Somov face ca trăsăturile înfățișării, caracterului, chiar și dispoziției lui Martynova să pară universal, substantiv comun, subordonează expresia complexității vieții spirituale a lui și a contemporanilor săi Nu există o natură sentimentală idilică în portret Această pânză, de culoare armonică, este plină de combinații disonante Prin contrast, se percepe starea elegiacă a peisajului și expresia dramatică a chipului doamnei Există și o contradicție între transferul convingător al texturii lucrurilor până la tangibilitate și decorativitatea condiționată a peisajului Aceste contraste sunt percepute ca un decalaj între realitate și vis, care a fost simțit cu intensitate de arta vremii Som Rupere, singurătate, fragilitatea dureroasă a unei doamne, un roșu febril pe obraji, o strălucire inflamată în ochi, buzele uscate - aceasta este realitatea Seara linistita, muzica linistitoare E Langer Ilustrație pentru povestea lui L I Tolstoi „Hadji Murad” pacea este lumea la care visează La fel ca Benois, aceasta este lumea naturii și a artei - în vechiul parc se aude muzică Sentimentul de a suna înfundat, muzica mută dă naștere la tranziții subtile de verde și albastru, o repetare a liniilor rotunjite Cu toate acestea, nu prea crezi în armonia lumii visurilor, este mai degrabă o imitație a păcii - gesturile rupte ale figurilor muzicale sunt prea nervoase Visul este irealizabil, nu este transformat în viitor, în trecut, dar este irevocabil Disonanțele din imagine nu îi distrug armonia Este restaurată prin unitatea tonului albastru-verde și prin proprietatea miraculoasă a picturii Somovskaya, care sfidează analiza, al cărei secret provine de la vechii maeștri - capacitatea de a transmite aproape iluzoriu carnea, textura, fără a o diminua În capacitatea de a poetiza maternitatea, există o explicație a conexiunii picturale dintre o figură pictată din viață și un peisaj poetic abstract Combinând mai multe principii opuse într-o singură imagine, Somov transmite tensiunea vieții interioare a unei persoane din secolul XX, disonanțele psihicului său, dezamăgirea în realitate, visul frumosului În anii - , Somov realizează o serie de portrete grafice care marchează o nouă eră nu numai în opera artistului, ci și în evoluția Lumii Artei Ele conturează respingerea subiectivismului, căutarea unui fel de nou academicism Există ceva de academicism în liniaritatea strictă și pură, la rece grațioasă a desenelor, în finisarea, completitudinea lor Modelând cu o lovitură, clarobscurul, plasticitatea feței, trasând fiecare cută, rid, înfățișând chiar și o aluniță minusculă pe pleoapa lui Dobuzhnsky, Somov subordonează totuși specificul modelelor sale unui anumit ideal Dobuzhnsky domnesc și elegant, Lansere nervos și grațios, Blok inspirat și visător au ceva în comun Întrucât aproape toți cei reprezentați sunt oameni de artă, poeți, scriitori, artiști, idealul creatorului este dezvăluit în portrete Trăsături inerente lui: aristocrație spirituală, rafinament, detașare romantică Îmi vine in minte descrierea emblemei „Lumii Artei” făcută de Bakst involuntar: „Lumea Artei” este mai presus de orice pământesc, de stele, unde domnește arogant, misterios și singuratic, ca un vultur pe un înzăpezit vârf ” portrete ale lui Somov O înțelegere similară a actului creativ ca o perspectivă profetică care ridică artistul deasupra mulțimii se regăsește în arta timpului lui Pușkin Dar exclusivitatea personalității creatorului din Somov este mult mai externă și uneori se transformă în dandyism și aroganță snob L Bakst Portretul lui A N Benois Lucrările istorice ale lui Lansere se deosebesc în pictura de șevalet și grafica din lumea artei Mai mult decât parka tăiate, artistul iubește natura naturală, pitoresc de haotică, care încă nu s-a supus pe deplin omului, încă răzvrătindu-se împotriva intruziunii sale Iubește soarele, vântul, întinderea spațiului Idealul de viață al artistului, exprimat în lucrări istorice, este cel mai concret, activ, lipsit de reflecții, de tensiune volitivă goală Conținutul lucrărilor este romantismul descoperirilor și transformărilor, cucerirea naturii Tema prin care este dezvăluită este cel mai adesea Epoca lui Petru I Lucrări de șevalet ale lui Lansere precum „Navele din vremea lui Petru I” (două versiuni, și ) îi sunt dedicate „Clădirea a colegii la începutul secolului al XVIII-lea” ( ), „Barca lui Petru I” ( ) L Bakst Portretul lui S P Diaghilev cu bona sa L Bakst Terror Antiquus („Oroarea antică”) IUN Natura compozițiilor picturilor sale creează un sentiment de entuziasm În comparație cu lucrările altor artiști din Lumea Artei, acestea sunt cele mai spațiale și mai dinamice Artistul folosește adesea prescurturi care duc ochiul adânc în Subliniind asimetria compoziției, el, așa cum fac impresioniștii, afirmă imparțialitatea, naturalețea impresiei Așa este construită una dintre cele mai caracteristice lucrări ale operei lui Lansere „Navele timpurilor lui Petru I” Versiunea sa timpurie este mai pitorească, mai eficientă Este ca un portret al unei nave Este aproape de prim plan, punctul de vedere de jos face nava uriașă Artistul își concentrează atenția asupra lui, îndreptându-și privirea vâsloșilor care se îndreaptă într-o barcă spre navele în direcția lui Aspectul său seamănă cu imaginile unei nave cu pânze de pe hărți și gravuri vechi În varianta tabloului ( ) există mai puțin patos și festivitate Anxietatea este în combinația de mișcări ale navelor îndreptate în direcții diferite vânt, steaguri fluturate, valuri rele, reci Bărci fragile, scoici fragile, jucării ale elementelor - un simbol al îndrăznei umane Ele dau naștere gândurilor despre curaj, curaj, eroism ale călătorilor și pionierilor care riscă să pornească asupra lor peste mări și oceane Culorile strălucitoare, ritmurile elastice și zvelte ale contururilor navelor aduc note viguroase, vesele, peisajului nordic puțin, sărac, dar înflorit Așa se dezvăluie severitatea și veselia, eficiența și romantismul erei petrine Se pare că V A Serov îl interpretează în picturile sale istorice Lanceray și Serov sunt, de asemenea, legați de dorința de a transmite contraste sociale, provenind din arta democratică a anilor - ai secolului XIX De exemplu, m r art în introducerea cărții lui Benoit Tsarskoye Selo in the Reign of Elizabeth Petrovna (poza se numește Drumul către Tsarskoye Selo), Lansere înfățișează bărbați înarmați care privesc îmbufnat din pădure trăsura regală care trece Unul dintre călăreții care însoțește trăsura îi amenință cu un pistol Lansere este, de asemenea, aproape de Serov și este interesat de personajele eroilor săi Personajele din tabloul lui Lansere „Împărăteasa Elizaveta Petrovna în Țarskoie Selo” nu sunt umbre reînviate ale trecutului, ci oameni adevărați Grele, cu obrajii roșii, sunt scrise la fel de vital convingătoare ca peisajul Punând eroii în prim-plan, artistul oferă ocazia să-i examineze cu atenție pe fiecare dintre ei: împărăteasa grasă, asemănătoare idolului, și domnișoara de onoare cu nasul moale, pagina drăguță și costumele lor elegante, decorate capricios Nu există nicio exagerare în descrierea lingușirii, a prostiei, a mândriei lor; acesta nu este un grotesc, ci mai degrabă o distribuție din natură Tipicul este dezvăluit prin individ Farmecul imaginii este în poezia și prospețimea peisajului Artistul este în mod clar pasionat de sarcina de a conecta figurile cu mediul de lumină și aer, de transferul spațiului Este accentuat de aleea și clădirea palatului care merge în adâncuri Din adâncuri până în prim-plan, privirea privitorului este din nou întoarsă prin înclinare cincizeci L Bakst Schiță de costum figuri de curteni la regina Bucurați-vă de frumusețea naturii - strălucirea luminii soarelui, albastrul rece al umbrelor - aceasta este imaginea dominantă Lansere, spre deosebire de Benois, este puțin interesat de „misterele filozofice ale istoriei” Atașamentul față de natură se luptă în arta sa cu pasiunea pentru antichitate „Antichitatea nu a absorbit atenția mult timp”, spune mai târziu artistul, „dar realitatea vie a captat din ce în ce mai mult ” Opera artiștilor „Lumii Artei” a fost o reacție la sălbăticia spirituală pe care o aducea sistemul burghez Arena ciocnirii dintre vechi, iubit și nou, birocratic și urât, a fost orașul capitalist Este firesc, așadar, ca tematica urbană să fie una dintre cele mai importante în pictura și grafica Lumii Artei Mai ales adesea ele înfățișează Sankt Petersburg Petersburg - un minunat monument de artă - se găsește în lucrările tuturor artiștilor din „Lumea artei” Pe fundalul arhitecturii vechi maiestuoase din peisajele urbane din Lansere, curge viața de zi cu zi, șlepuri încărcate cu lemne de foc sunt îngrămădite, o femeie strânge așchii de lemn, un vânzător ambulant rătăcește cu o tavă pe cap Artistul percepe orașul prin prisma vieții orășenilor Unele dintre desenele sale (de exemplu, „Insula Vasilyevsky, th Line”, ) sunt similare ca motive cu lucrările lui Dobuzhinsky, dar diferă de ele în viața de zi cu zi, abordarea genului În desene precum „Piața Veche Nikolsky” ( ) sau „Piața Senatului” ( ), impresia de prozaicitate vine din claritatea raționalistă a construcției liniare A P Ostroumov-Lebedev dezvăluie maiestatea orașului mai luminos decât camarazii săi Reproducând ansambluri arhitecturale, panorame grandioase în desenele sale, acuarele, gravuri, ea a reușit să arate frumusețea unică a Sankt-Petersburgului, care constă în unitatea armonioasă a părților sale Peisajele urbane din Ostroumova-Lebedeva sunt similare cu picturile istorice ale altor artiști din lumea artei, deoarece ea conectează, de asemenea, ideea de armonie cu trecutul Ostroumova a intrat în istoria artei ruse în principal cu gravuri În persoana ei, „Lumea Artei” a reînviat atitudinea față de acest tip de grafică ca artă independentă, pierdută în a doua jumătate a secolului al XIX-lea, când gravura s-a transformat într-un mijloc de reproducere, iar opera gravorului nu conținea nimic creativ și a constat în traducerea mecanică a lucrărilor altora în incisivul limbajului În gravurile lui Ostroumova-Lebedeva, încă nu există semne pronunțate de gravuri în lemn (gravuri în lemn), pe care ea lucrează în principal, nu există nicio senzație de încăpățânare a copacului, rezistând mișcării tăietorului Printurile ei alb-negru imită adesea desene cu cerneală, iar imprimeurile ei color imită adesea acuarele Opera artistului evoluează spre depășirea detaliului pedant și a nuanței imaginii în căutarea „liniilor mari”, a „formelor mari” Gravurile ei ulterioare, prin principiul lor de a construi spațiu cu mai multe planuri de culoare locale clare, seamănă cu aplicațiile M D despre b și și cu to și y Bărbat cu ochelari - Lucrarea „artistului orașului” Dobuzhinsky a reflectat acea realitate urâtă care i-a forțat pe mulți membri ai cercului să se întoarcă spre trecut în căutarea frumuseții și a poeziei Dar peisajele urbane ale lui Dobuzhinsky, detaliate și clare grafic, prozaice în teme, înfățișând străzile și curțile inestetice ale unui oraș modern, sunt, în esență, la fel ca picturile istorice ale Lumii Artei, sunt alegorii poetice metafore, cu ajutorul cărora artistul își dezvăluie propria atitudine și pe cea a contemporanilor săi Antiteza „individ – oraș” este întruchipată de Dobuzhinsky în portretul „Omul cu ochelari” ( - ) Criticul de artă K A Syunnerberg este înfățișat, aproape de cercul Lumii Artei, scriind sub pseudonimul Konst Erberg Spre deosebire de portretul psihologic din a doua jumătate al XIX-lea, unde centrul compoziției este cel mai adesea chipul, ochii sunt „oglinda sufletului”, Aici persoana este așezată cu spatele la lumină, fața este scufundată în umbră, ochii îi sunt acoperiți cu ochelarii, strălucirea ochelarilor lor face dificilă observarea expresiei ochilor Chipul și figura unui bărbat sunt modelate de clarobscur, a cărui natură expresivă transmite ceva dureros, nervos la înfățișarea acestui tipic oraș-intelectual, fragil și cu umeri rotunzi Anxietatea si depresia se simt in gest, in umerii coboriti obositi Starea modelului său, artistul dezvăluie contrastul a două ritmuri liniare Unul este ritmul mecanic clar al liniilor ferestrelor Imaginea ferestrei ocupă întregul plan al imaginii; pare o celulă de închisoare în spatele căreia o persoană este forțată să lânceze Dar nici acolo, în afara ferestrei, nu există nici voință Există un mic petic consumator de grădină de legume (iată-l, natură urbană), pe care orașul înaintează din toate părțile Coșurile fabricilor untează cerul cu funingine, casele urâte și depozitele de lemne sunt îngrămădite Ritmul contururilor orașului este fracționat, neliniştit Ligatura fantastică a liniilor orașului și imaginea raționalistic clară a ferestrei suprapuse pe ea, ordonând tot acest haos, sunt percepute aici ca o schemă a conștiinței care încearcă să suprime anxietatea, anxietatea, frica cu ajutorul unui principiu rațional Cât de asemănătoare este cu viziunea asupra lumii exprimată în lucrarea lui Benois, Somov! Numai aici sunt numite forțe ostile care privează o persoană de voință, frumusețe, făcându-l singur, dureros de impresionabil și rațional Personificarea lor este orașul, „Orașul își chinuiește locuitorii cu un joc mental crud și inactiv”, spune A Bely Există ceva din acest joc în scrierea rațională și în același timp pretențioasă a lui Dobuzhysky Acest lucru se aplică tuturor lucrărilor sale Chiar și cele care sunt realizate color sunt mai des desene pictate, unde modelul capricios al liniilor joacă rolul principal Înțelegând orașul ca pe o ființă spirituală ostilă omului, Dobuzhinsky este aproape de Gogol (Poveștile din Petersburg), Dostoievski și mai ales de A Bely și Blok Dobuzhinsky își dă seama de capacitatea lor de a transmite fantezia obișnuitului în artele plastice Desenul Barbershop Window ( ) dezvăluie fragilitatea fantomatică a orașului, unde trecătorul pare a fi o umbră fără trup, iar adevărații proprietari ai acestei lumi sunt lucruri reînviate ostile omului Manechinele de coafură pictate grosier privesc amenințător, umbrele se clătesc, felinarul pulverizează raze Dostoievski, unul dintre cei mai îndrăgiți scriitori ai lumii artei, a susținut că fiecare casă are propria fizionomie, după care se poate determina natura proprietarului său Dobuzhinsky este sensibil și la expresia „fizionomia casei”, iar pentru el portretul casei este un prilej de a vorbi despre locuitorii ei Tabloul „Casa din Sankt Petersburg” ( ) se bazează pe contrastul înfățișărilor celor două case Fața micuțului este bună și caracteristică, pare a fi întruchiparea liniștii și a confortului Îl acoperă cu afecțiune cu un capac de zăpadă Ramuri de meri împletesc ferestrele, între ele se află o bancă, de parcă ar fi chemat la odihnă Chiar și în culoarea verde a pereților există ceva liniștitor În spatele tuturor se află un mod de viață pașnic, negrabă și poetic Particularitatea unei alte case este lipsa de față Mare si plictisitoare, merge in stanga in spatele cadrului tabloului, in dreapta se leaga de alta exact aceeasi casa, se intinde in sus Etajele superioare nu se văd și se pare că casa nu are capăt Închide soarele la o casă mică, îl sufocă, îl zdrobește, îl lipsește de aer Pereții casei sunt vopsiți într-o culoare oficială galben tern Multe ferestre identice se repetă plictisitor, sugerează asemănarea apartamentelor care alcătuiesc casa, asemănarea mobilierului lor, asemănarea oamenilor care locuiesc în casă „Oameni urâți și palizi locuiesc în clădiri dureros de înghesuite, legați de amintirea cuvintelor șterse, uitând de miracolul creator Totul este plictisitor în viața lor " Această poezie a lui Balmont (interesant este că este dedicată lui Gorki, autorul „Petty Burgheois”) este foarte apropiată ca dispoziție de pictura lui Dobuzhinsky Juxtapunând cele două case, artistul își exprimă ura față de nivelare, standardul pe care filistinismul îl aduce cu sine, generat de noul mod de viață din orașul capitalist, filistinismul, căruia îi este frică de tot ce este strălucitor, urăște unicul individual Dintre artiștii „Lumii Artei” Dobuzhinsky este cel mai flexibil în percepția noului ritm de viață Primul dintre tovarășii săi, oi încetează să mai vadă în mașină un simbol al inumanității, primul care îi înțelege frumusețea Motivele industriale - macarale, structuri de oțel ale podurilor, împletirea sârmelor - devin tema multora dintre lucrările sale pre-revoluționare, care îl apropie pe artist de futuriști Folosește chiar și unele elemente de futurism, cubism, subordonându-le caracterului grafic spiritualizat al manierului său Aceste noi tendințe pătrund în opera artistului după , care s-a dovedit a fi un punct de cotitură pentru toți maeștrii „Lumii Artei” În ajunul revoluției din , Diaghilev aranjează un grandios v M Dobuzhnsky ii Casă în Petersburg expoziție a unui portret istoric, care prezintă în principal portrete din secolul al XVIII-lea și începutul secolului al XIX-lea adunate de el în toată Rusia în moșii vechi conac Discursul său public dedicat expoziției este semnificativ pentru înțelegerea clară a faptului că viața nobilimii dragi inimii lumii artei a murit: „Suntem martorii celui mai mare moment istoric de rezultate și se încheie în numele unui nou cultura necunoscută care se naște de noi și vom fi, de asemenea, măturați ” Revoluția din a pus capăt indiferenței lumii artei față de viața publică Entuziasmul cu care majoritatea artiștilor l-au întâmpinat a confirmat că ura lor față de realitatea burgheză nu a fost doar o frază frumoasă Diaghilev organizează un teatru de satiră revoluționară cu participarea lui Meyerhold și M Gorki și planifică reforma Academiei de Arte Dobuzhinsky apare în presă cu un apel adresat artiștilor să-și dea puterea proiectării noii vieți viitoare Articolul este semnat de Lansere, Somov, Benoit, care la acea vreme locuiește în Franța, dar urmărește îndeaproape și speră fiecare pas al revoluției Captivat de romantismul revoluției, Bakst intenționează să-l înlocuiască pe editorul revistei revoluționare de satiră Zhupel dacă va fi arestat Până și Somov, din fire pasiv, retras, trăind în lumea experiențelor sale, admiră, în cuvintele sale, fiecare nouă victorie a revoluției, crede că aceasta va duce „nu în abis, ci la viață” Mulți dintre artiști - Dobuzhinsky, Lansere, Kustodiev, Bilibin, Serov, Stelletsky și alții, cu riscul de a fi supuși represiunii poliției, au luat parte la revistele revoluționare satirice Zhupel și Adskaya M D despre b și și cu to și y Vitrina frizeriei / mail” în - , vorbind în aceste reviste cu desene cu conținut antiguvernamental (Bilibin a fost arestat pentru caricatura lui Nicolae ) Oroarea represaliilor împotriva manifestanților este arătată de Dobuzhinsky în desenele „Idila octombrie” și „Îmlinirea”, pătrunsă de amară ironie, și de Serov, al cărui desen „Soldații, copii curajoși” este un denunț gol și o indignare pasională față de violență Expresivitatea ascuțită a marcat caricatura politică a lui Lansere „Trizna”, dezvăluind bestialitatea și prostia celor care au suprimat revoluția În numeroase caricaturi, caricaturi, desene fabulos de alegoric, ele au arătat nesemnificația țarului și prostia membrilor guvernului Bilibin, Serov, Stelletsky, Kustodiev Conținutul de actualitate este îmbrăcat de acești artiști în forme care uneori îl contrazic - rafinat, stilizat decorativ conform legilor graficii din „Lumea artei” (Bilibin, Stelletsky, Dobuzhinsky) Tehnica impecabilă, maniera rafinată ameliorează tensiunea sentimentelor, conduc departe de groază, ură, durere, dispreț - la admirație Aceste reproșuri nu se aplică caricaturilor lui Kustodiev - tăioase și bine țintite, schițe din caricaturile lui Patura și Serov - desene nervoase, tulburătoare, ale lui Lansere „Trizna” Lansere, înfățișând lumea „învingătorilor” - poliția pierde însă din cauza indiferenței impresioniste de a evidenția principalul lucru Speranța pentru transformarea viitoare a societății, generată de revoluția din , face ca „Lumea artei” să se transfere din trecut la visul prezent de a trăi după legile frumuseții Vine o dezamăgire în individualism A fost necesară, la un moment dat, combaterea asupririi „șablonului academic” și a oprimării și mai mari a „direcției” Dar acum rolul lui s-a terminat Cu aceeași pasiune cu care Lumea Artei a apărat cândva individualismul, începe să lupte împotriva lui Grupul Benois părăsește redacția revistei Lână de Aur în semn de protest împotriva orientării sale individualiste „World of Art” se gândește să creeze o nouă Academie Opa trebuia să reformeze viața artistică a țării, să unească eforturile tuturor artiștilor contemporani și, în locul nenumăratelor tendințe generate de individualism, să creeze o singură școală de artă, astfel încât fiecare maestru, mizând pe realizările contemporanilor și predecesorilor săi, fără frica de acuzații de imitație, ar putea avansa rapid spre calea de a crea o mare artă Ca și până acum, reflectarea realității de către artist nu a însemnat pentru Benois și tovarășii săi un apel la analiza socială și la critica prin intermediul artei Nu pentru a denunța polițiștii cruzi, ci pentru a face apel la etern, universal - aceasta este sarcina artei Cu o vigoare reînnoită, arta se confruntă cu problema idealului Dar încă a plecat „Religiile sunt spulberate, sistemele filozofice sunt sparte unele împotriva altora și, în această confuzie monstruoasă, rămânem cu o revelație absolută, necondiționată divină - aceasta este frumusețea” Visele unei noi societăți nu se împlinesc Ideea „frumuseței vieții de stat”, care ar fi trebuit să formeze baza Academiei reformate, se dovedește a fi insuportabilă Dar „Lumea Artei” nu renunță la ideea reformării Academiei, pentru că numai opa poate oferi artiștilor să lucreze la scară națională Artiștii sunt chiar gata să ia ideea „grandiozității birocrației” ca bază a artei stilului grandios Benois vorbește despre asta la Congresul artiștilor din întreaga Rusie ( , ) I se alătură Lansere, Dobuzhinsky, Roerich Nu este deloc necesar să luăm această afirmație la propriu Pentru a-și putea sluji zeul - arta, Benois și tovarășii săi erau gata să pretindă că îl slujesc pe Cezar; asta s-a întâmplat de mai multe ori, potrivit lui Benois, în istoria artei Frumusețea în ochii artistului „Lumea Artei” devine aproape un mijloc de transformare socială a lumii Conceptul de frumusețe se schimbă Arta rafinata, rafinata, sofisticata, nascuta din individualism, nu mai satisface Frumusețea este acum asociată cu ideea de măreție, putere - ceva asemănător clasicismului, doar pe o bază diferită Tribuna, cu care acționează acum artiștii Lumii Artei, este revista Apollo În articolul „Moduri de clasicism în artă”, Bakst exprimă dezamăgirea artiștilor din „Lumea artei” față de propriile principii artistice „Ochii noștri s-au săturat de artă subtilă, prea sofisticată, de curățarea fluentă și, din păcate, deloc profundă a tuturor stilurilor” Tot ceea ce este complicat începe să pară stânjenitor și manierat „Noul gust merge la forma nefolosită, primitivă; spre calea de la care încep întotdeauna școlile mari - spre un stil aspru, lapidar” Sursele de inspirație pentru noua artă, după cum subliniază pe bună dreptate Bakst, sunt desenele copiilor, lucrările perioadelor arhaice ale marilor școli de artă, arta populară, întrucât în toate acestea se află sănătatea, puterea, sinceritatea, integritatea pierdută de arta individualistă; toate acestea atrage cu puterea generalizării, care nu este rezultatul activității minții, ci provin din simțire, exprimă dragoste sau ura și, prin urmare, convinge mereu Printre artiștii contemporani care urmează acest drum, despre care Bakst o consideră inevitabil pentru reînnoirea artei, el îi numește pe Gauguin, Matisse și Maurice Depy Bakst încearcă să pună noile principii ale artei pe baza predării la școala privată a lui E I Zvantseva din Sankt Petersburg, care a fost numită școală M Dobuzhinsky Ilustrație pentru povestea lui F M Dostoievski „Nopțile albe” Bakst: învață să privească în natură, să o perceapă imparțial (prin ochii unui copil sau al unui sălbatic, adică fără prisma vreunui canon sau stil) și într-un mod generalizat Sensul căutării efectuate sub conducerea sa este dorința de artă monumentală și decorativă Interesant este că lucrările elevilor școlii au fost expuse la expoziții fără semnătură Aceasta a afirmat comunitatea sarcinilor stabilite, respingerea individualismului Bakst, în cuvintele sale, învață să scrie nu așa cum o face el însuși, ci „cum ar trebui să scrie cineva” Aceasta reflectă nemulțumirea lui față de propria sa artă Dintre toți artiștii din lumea artei, Bakst este cel mai susceptibil la fluctuațiile modei și, probabil, din această cauză, se apropie cel mai mult de modernism În multe dintre lucrările sale (Elysium, ; Dinner, ), lumea obiectivă este ornamentată pe un plan, iar natura acestui ornament este modernist pretențioasă, răsfățată, „picată” În portretul în creion al compozitorului M A Balakirev, Bakst împodobește chiar trăsăturile unui tei uman Totodată, artista realizează portrete psihologice subțiri la caracter (A Bely, A Golovin, J Cocteau, autoportret) De obicei, acestea sunt desene din natură, dezvăluind corect impulsul principal al modelului Ele, ca și schițele de peisaj ale lui Bakst, se caracterizează printr-o maestrie destul de cochetă: artistului se bucură de rularea creionului pe hârtie, de trăsăturile sale ușoare, îngroșările, combinațiile de locuri schițate și atent proiectate O mare urmă în arta lui Bakst lasă o pasiune pentru antichitate În interpretarea sa, nu are nimic de-a face cu clasicismul Este o lume leneșă beatitudine, unde până și copacii se înclină adormiți sub greutatea coroanelor lor, reluând posturile senzual de lejer ale oamenilor; o lume în care muritorii coexistă cot la cot cu zeii și devin ca zeii într-un extaz necugetat al vieții Natura impunătoare și monumentele de artă a templelor, sculpturilor, lângă care oamenii par mici, nu interferează cu impresia de intimitate a întregului Arta lui Bakst este apropiată de cea a lui Somov în savoarea hedonistă a modelelor de culoare și linii, dar îi lipsește calitatea elegiacă O replică pitorească a respingerii individualismului și a esteticismului, o încercare de a crea o operă de artă care afirmă noi principii, este panoul decorativ al lui Bakst „Tergog Antiquus” („Oroarea antică”) Complotul său este moartea Atlantidei Un fulger luminează vasta întindere de pământ deja inundată de marea care se înainta Aproape că a înghițit un oraș frumos plin de opere de artă Iar deasupra elementelor furioase, o civilizație căzută, se înalță o scoarță arhaică calmă, indiferentă și misterioasă, cu un porumbel în mâini - simbol al triumfului frumuseții, artei, iubirii, păcii căzute de haosul care vine Bakst părea să ilustreze aici toate temerile și speranțele cercului său: așteptarea unor noi catastrofe sociale care ar putea duce la moartea culturii și la triumful unui nou barbar - un boc, un burghez; speranța în puterea transformatoare și vindecătoare a artei, a frumuseții „Frumusețea va salva lumea” - această idee a lui Dostoievski este aproape de artiștii din „Lumea artei” Curios în imagine și noul aspect al frumuseții - aceasta personifică arhaicul Lumea ■kusі sculptură, prost împărțită, de forme generalizate, sculptată dintr-un singur bloc de piatră și păstrându-și greutatea Din păcate, ideea ingenioasă nu găsește o întruchipare plastică convingătoare Nici măcar intriga lucrării nu poate fi înțeleasă fără explicații din cauza faptului că artistul nu a fost în stare să transmită înaintarea mării pe uscat Nu există „groază antică”, nu există sănătate, putere, integritate - acestea vor căpăta o nouă frumusețe și o soluție decorativă pentru imagine Noua frumusețe (în acest caz, scoarța arhaică) se dovedește a fi un citat din arta trecutului Experimentele „Lumii Artei” în domeniul căutărilor monumentale și decorative se reduc în principal la modernizarea stilurilor folosite eclectic din trecut, cel mai adesea baroc Acesta este motivul eșecului lor Visul sintezei artelor, adică subordonarea diferitelor tipuri de artă unui singur concept artistic, este realizat de Lumea Artelor în teatru și în domeniul designului de carte În , un cerc de prieteni s-a adunat pentru a pune în practică una dintre vechile lor idei: să glorifice arta rusă în Occident Diaghilev își găsește folos pentru talentul său de organizator, organizează la Paris o expoziție „Două secole de pictură și sculptură rusă”, unde, alături de artiștii secolului al XVIII-lea, au fost și cei mai importanți maeștri ai sfârșitului secolului al XIX-lea și începutului secolului XX larg reprezentate Astfel începe cucerirea Parisului - inima vieții culturale a Europei de către arta rusă În parizienii A Ostroumova-Lebedeva "Noua Olanda" introduceți muzica rusă Programul celor cinci concerte a fost conceput astfel încât să arate originalitatea melodică a muzicii, ale cărei rădăcini se întorc la cântecul popular rusesc - muzică de Glinka, Ceaikovski, Rimski-Korsakov, Mussorgsky, Borodin și alții Participarea compozitorilor înșiși, cum ar fi Rachmaninov, Rimsky-Korsakov și Glazunov, contribuie în mare măsură la succesul concertelor de muzică rusă contemporană În , Diaghilev a adus la Paris opera lui Musorgski Boris Godunov Performanța lui Chaliapin în rolul principal este un succes uriaș După ce a deschis muzica rusă și abilitățile vocale rusești în Europa, Diaghilev nu a decis imediat să prezinte baletul rusesc Îi este frică de eșec, pentru că baletul în Europa este considerat o artă de rutină și învechită Benoit, care a deținut inițiativa „sezoanelor de balet”, cu greu reușește să-și convingă prietenul să facă acest pas riscant Anotimpurile - devin un eveniment în viața artistică mondială Parisul este surprins de elementele sufletului rusesc, dezvăluite în „Dansurile polovtsiene” ale coregrafului Fokine, în muzica pentru baletele „Pasarea de foc” și „Petrushka” de Stravinski, în decorul lui Bakst pentru „Scheherazade” Unul dintre recenzori a scris: „Cei mai tineri din Europa, care, ca să spunem așa, este civilizat până la gât, rușii se află acum în cel mai frumos și rodnic moment al dezvoltării interne Neatinse, curioși și sinceri, ca și copiii, se dăruiesc cu totul la orice Ei nu sunt legați de formule, așa cum suntem noi, iar necredința nu i-a slăbit încă Ei nu sunt familiarizați cu sațietatea occidentală Încă nu au risipit nimic, dar tot ce am rafinat și complex ajunge la acești oameni noi Critica franceză declară spectacolele rusești „descoperirea unei lumi noi”, o „revoluție în balet”, o „revelație” Personalități proeminente vorbesc cu entuziasm despre ele A Ostroumova-Lebedeva Petersburg Schimb de coloane și fortăreață culturile Franței - scriitorii Romain Rolland și Anatole France, compozitorii Claude Debussy și Maurice Ravel, sculptorul Auguste Rodin și artistul Henri Matisse Numele artiştilor Anna Pavlova, Tamara Karsavina, Vaslav Nijinsky, artiştilor Bakst, Benois, Golovin, Roerich fulgeră în toată lumea Serov și alții Arta rusă are un impact asupra formării culturii artistice mondiale; nu numai dansul, ci și dramaturgia, opera, muzica și pictura sunt afectate de aceasta În acești ani, autoritatea școlii de balet rusești, muzica rusă, pictura teatrală și decorativă rusă, care a supraviețuit până în zilele noastre, este ferm stabilită Succesul „Anotimpurilor rusești” se explică nu numai prin faptul că Diaghilev reușește să atragă artiști remarcabili să participe la ele Triumful artei rusești s-a datorat fuziunii fără precedent și neobișnuite a priceperii coregrafului Lumea artei actor și artist, subordonarea operei lor față de expresia naturii muzicii Acesta a fost rezultatul unei lungi lucrări de actualizare a baletului, în care rolul remarcabilului coregraf rus M M Fokin este deosebit de mare Criticii vest-europeni l-au numit pe bună dreptate „părintele baletului modern” Reformele lui Fokine în domeniul baletului au fost în multe privințe similare cu cele pe care Stanislavsky le-a realizat în teatrul de teatru Dansul, format dintr-un set de pas virtuozi și abstracti, degenerat în acrobații, Fokine a făcut arta exprimării sentimentelor umane, a introdus în el adevărul experienței El a subordonat mișcarea și expresiile faciale, costumele și decorul transferului conținutului psihologic și autenticității istorice a imaginii În cercul artiștilor din lumea artei, căutările lui Fokin au găsit înțelegere și sprijin Din copilărie, teatrul a fost o pasiune pentru Benois, care a reușit să transmită pasiunea sa prietenilor săi Până în , apar primele experimente ale lui Benois, Bakst, Lansere în domeniul decorului teatral Influența teatrului se reflectă și în lucrările de șevalet ale Lumii Artei, determinând nu numai intrigile „teatrale” ale multor lucrări ale lui Benois și Somov, ci și natura compozițiilor lor, unde spațiul este decis ca o scenă zonă, limitată de un fundal și culise Teatrul pentru prietenii cercului a fost întruchiparea unui vis care le pătrundea în grafica și pictura de șevalet, visele de a trăi conform legilor frumuseții Aici muzica, dansul, poezia, pictura, sculptura coexistă într-o unitate armonioasă Așa ar trebui să fie într-un teatru ideal, dar nu există, și împreună cu Fokin, Lumea Artei luptă pentru creația sa Întreprinderea privată a lui Diaghilev eliberează teatrul de subjugarea normelor oficiale și face posibilă realizarea visului unei sinteze a artelor Un rol enorm este atribuit artistului în noul teatru El se dovedește a fi, în esență, directorul spectacolului: el determină stilul general, alege epoca istorică și interpretarea artistică, sugerând astfel coregrafului natura spectacolului de dans Toți artiștii implicați în „sezoanele rusești” - Benois, Bakst, Dobuzhinsky, Golovin, Roerich, Korovin, Serov - devin creatorii de spectacole în aceeași măsură ca și coregraful Fokin Pe lângă abilitățile de pictură și cultura artistică înaltă, ei arată o înțelegere a specificului teatrului, un „sentiment pentru scenă” Decoratorii World of Art refuză să reproducă iluzia realității pe scenă Peisajul lor este condiționat, principalul lucru în ele este culoarea Supunându-se muzicii, el însuși dobândește proprietăți muzicale Muzica culorii devine un mijloc de a insufla experiență Critica franceză subliniază această proprietate în peisaj, remarcând două elemente în ele: rafinat, „cultural”, rafinat („Pavilionul Armida”, „Sylphs”) și, în contrast cu acesta, sălbatic, barbar, teribil și arzător („ Prințul Igor”, „Pasarea de foc”, „I Peherazada”) Ambele începuturi sunt percepute ca fațete ale „misteriului suflet rusesc” care unește Estul și Vestul Un nou aspect al „sufletului rus”, care nu are nimic de-a face cu „stilul rus”, dezvăluie colaborarea dintre compozitorul Stravinski și artist Golovin cu autorul libretului și regizorul de dans Fokine în baletul The Firebird Caleidoscopicitatea micilor particule colorate în peisaje și costume fantastice, ascultând de spiritul muzicii, creează o lume care este ascunsă fracțional, precum pana Păsării de Foc Peisajul lui Bakst pentru Șeherazada, pus pe muzică de Rimski-Korsakov, este la fel de fantastic Atmosfera senzual îmbătătoare a unui basm oriental este dezvăluită printr-o juxtapunere contrastantă și în același timp armonioasă a culorii aprinse de roșu-portocaliu și misterios de luminoasă albastru-verde a decorului În conformitate cu culoarea peisajului, Bakst, la fel ca toți artiștii „anotimpurilor rusești”, determină schema de culori a fiecărui costum Minunatul dar coloristic și decorativ al lui Bakst se manifestă cu forță deplină tocmai în pictura teatrală și decorativă Spectacolul conceput de el este cel mai adesea un spectacol orbitor de magnific, uneori umbrind actorul ca individ prin strălucirea sa Benois a reproșat și peisajului lui Golovin acest lucru M Vrubel Egiptean V Serov Portretul lui S P Diaghilev Schițele de costume ale lui Bakst sunt opere de artă în sine, izbitoare prin îndrăzneala și sofisticarea armoniilor de culori, bogăția de imaginație și cunoașterea stilurilor Conceput aproape întotdeauna pentru un anumit actor, ele sugerează natura modelării imaginii și stilul dansului Inventivitatea artistului în alegerea ipostazelor plastice și a mișcărilor este inepuizabilă Corpurile dansatorilor, împletite cu țesături fluturate, se îndoaie capricioase pe planul cearșafului, îi ascultă umple-l ca pe un ornament pretențios și poate de aceea par statice, în ciuda mișcărilor bacchice ale personajelor Spre deosebire de spectacolele picturale fantasmagorice, spectaculoase ale lui Golovin și Bakst, formele decorului lui Roerich sunt generalizate, zgârcite, arhaice Cu focul sălbatic al „Dansurilor polovtsiene”, puse în scenă de Fokine în „Prințul Igor”, ritmul monoton și puternic al liniilor rotunjite de corturi și dealuri se înțeleg perfect Culoarea de rău augur-roșu cupru a cerului de seară, spre care se întinde fumul negru vertical al focurilor, pare să absoarbă intensitatea pasiunilor unui trib formidabil După ce a adus un omagiu dragostei sale pentru secolul al XVIII-lea în spectacolele stilizate rafinate ale „Pavilion of Armida”, „Sylphs” Benois creează cea mai bună lucrare a sa teatrală „Petrushka” (muzică de Stravinsky) Artistul dezvăluie foarte pe deplin crezul estetic și moral, întruchipând plastic propria intriga Se îndreaptă către forma sa preferată - o combinație într-o singură lucrare a două planuri: realist-de zi cu zi și fantastic Ca și în grafica de șevalet, el folosește povestea obiectelor neînsuflețite animate, în acest caz, păpuși, pentru a crea o „dramă umană comună” Acțiunea are loc pe fundalul Sankt Petersburgului în anii și , festivalul Maslenitsa, îndrăgit de Benois încă din copilărie Boomers cu lătrători, cocheri, asistente, doamne, dandi, negustori - o mulțime pestriță de diferite tipuri Cu aceste scene, Benoit, potrivit lui, creează un monument pentru cabinele care aparțin trecutului „Performanța este strada”, a numit el „Petrushka”, reînviind în ea sărbătoarea populară rusească, viața oamenilor Pe piața dintr-un teatru mic, un magician arată păpuși care dansează în creșterea unui bărbat În scenele următoare, păpușile prind viață, menținând în același timp angularitatea grotescă a mișcării marionete Rivalitatea dintre Petrushka și Arap față de Balerina este intriga unei drame cu păpuși Benois le caracterizează pe personajele principale Petrushka și Moray, arătându-le pe fiecare în camera lui, care este în același timp lumea lor suflete Pereții negri ai camerei lui Petrushka sunt presărați de stele Cornul subțire al lunii strălucește asupra lor Portretul proprietarului arată ca o fereastră către altă lume, evocă asocieri cu o icoană Mica figurină zdrobită și neliniștită a lui Petrushka pare să se piardă în noapte, singură, neputincioasă Camera lui Arap este o junglă pestriță, cu palmieri, maimuțe, papagali, șerpi Aceasta este o lume nemiloasă, neînfrânată și primitivă a sălbaticului Ea reflectă acel „început fără sens captivant, puternic curajos și nemeritat de triumfător” | , pe care Benoit îl considera esența Arapului Spectacolul se încheie cu moartea și învierea lui Petrushka În fața ochilor mulțimii care umple piața din fața cabinelor, Arap despica capul adversarului cu uriașa sa sabie zimțată O păpușă fără viață cade în zăpadă și, în acel moment, un Petrushka viu, spiritul popular nemuritor, apare deasupra teatrului de păpuși de parcă nimic nu s-ar fi întâmplat În imagini încăpătoare și ambigue, Benois a putut spune despre tot ceea ce îl îngrijora pe el și pe contemporanii săi Conflictul lui Petrushka și Arap este un conflict de personalitate și societate, artă și viața de zi cu zi, principii spirituale și carnale ale vieții Imaginea portului (Petrushka) pentru Benois își pierde exclusivitatea aristocratică, aroganța, trăsăturile de renegat, de proscris, de victimă a burgheziei triumfătoare (Arap) devin mai pronunțate în ea Poetul găsește sprijin și mântuire în poeziile populare În timpul creării „Petrushka” ( ), Benois a fost fascinat de arta populară — lubok, o jucărie populară Și acest lucru afectează schițele de decor și costumele spectacolului Pentru Benois, schițele sunt, în primul rând, materiale de lucru Ele nu pretind că există independent ca operă de grafică, sunt dezvoltarea unei idei care își poate găsi adevărata întruchipare pe scenă Modeste, uneori uscate, nu dau o imagine completă I B și l și b și i Volga g suita / despre desenele teatrale ale lui Benois și să nu explice entuziasmul pe care le lăsă critica Virtuțile lor se dezvăluie pe scenă Rolul lui Benois în „Anotimpurile rusești” este grozav În calitate de director artistic, participă la toate spectacolele, selectează și consiliază artiștii, le aprobă schițele Succesul stagiunilor Diaghilev a confirmat dragostea artiștilor din Lumea Artei pentru teatru și a determinat soarta multora dintre ei Benois, Dobuzhinsky, Bakst până la sfârșitul vieții lucrează în domeniul picturii teatrale și decorative, iar această latură a creativității le face cunoscut numele în străinătate Nu numai în teatru, ci și în domeniul graficii de carte, Lumea Artei joacă un rol revoluționar În a doua jumătate a secolului al XIX-lea, înalta cultură a decorațiunii de carte, care a existat în Rusia Antică și s-a păstrat parțial în secolele al XVIII-lea - începutul secolului al XIX-lea, s-a pierdut O încercare de a returna cartea artistului a fost făcută la Abramtsevo la sfârșitul anilor - Acolo au fost create cărți pentru copii, în care textul a fost însoțit de desene de V M Vasnetsov, E D Polenova Aceste experiențe izolate nu au dus la o revoluție în domeniul publicării de carte Nu a existat o înțelegere clară a originalității ilustrației, a diferenței acesteia față de desenul de șevalet - în funcție de planul foii, setul tipografic, formatul cărții Artistul a intrat în carte, dar nu a devenit încă artistul ei „World of Art” a fost primul care a tratat o carte ca pe o operă de artă, primul care a înțeles și a formulat clar caracteristicile graficii cărții, specificul designului cărții Transformarea în designul cărții începe cu preocuparea pentru calitatea ilustrațiilor individuale Așa pune Diaghilev întrebarea: „Care este semnificația oricărei ilustrații și ce cerințe ar trebui să respecte?” Lucrările la publicarea revistei „World of Art”, participarea la ilustrarea lucrărilor colectate ale lui L S Pușkin, publicată de P P Konchalovsky, învață multe Artiștii ajung la concluzia că cele mai bune ilustrații din carte arată, realizate nu cu umbrire tonală, ci cu o linie clară, silueta alb-negru Astfel de desene nu pierd nimic în timpul reproducerii, sunt bine conectate cu planul foii, îndeplinindu-și astfel rolul decorativ și aplicat Cunoașterea desenului japonez economic și expresiv, grafica artistului englez modern O Beardsley, care amintește de un model alb-negru plan, și lucrările graficienilor germani T Heine și Yu Dietz îi ajută pe studenții din lumea artei pentru a face aceste descoperiri Interiorul celei de-a doua expoziții a revistei „Lumea artei” Panou și ușă de A Golovin, dulap de V Vasnețov Toți artiștii grupului aduc un omagiu pasiunii pentru desenul în vignetă, desenul de decor, la început nu leagă neapărat, așa cum poate fi judecat de revista World of Art, de conținutul textului, stilul literar și chiar natura font Toată lumea folosește temele și imaginile picturii și graficii sale de șevalet Aproape toată lumea recurge la accesorii de artă rococo - ghirlande de trandafiri sau fructe împletite cu panglici, pene de struț - creând din ele sau încadrându-și compozițiile cu ele Scene galante și drăguțe în spiritul secolului al XVIII-lea sunt adesea jucate în silueta neagră preferată de atunci, lucrată cu atenție, care transmite detalii în miniatură Cel mai adesea se referă la Somov din secolul al XVIII-lea Grafica cărții sale, cea mai grațioasă, capricioasă, ușoară de păianjen, păstrează caracterul elegiac, erotic și ironia caracteristic picturii sale A H o l o v i i Schița decorului portalului către comedie de J -B Don Juan al lui Molière În compozițiile lui Benois pe teme de teatru, la fel de complicate și complexe ca cele ale lui Somov Orientul cu exoticele sale - elefanți, hareme, teme ale vieții de zi cu zi a secolului al XVIII-lea, mai mult o glumă amuzantă, o povestire amuzantă În unele desene, interesul pentru intriga, caracterizarea imaginilor, crearea iluziei de spațiu prevalează asupra sarcinilor decorative Aceste lucrări nu sunt suficient de convenționale pentru a fi percepute doar ca decorațiuni Lansere își extrage imaginile din gotic, baroc și clasicism Desenele lui bat, odată cu linia, un spot, clarobscur, transmis prin hașurare Sunt cele mai plastice, curajoase, suculente Decorațiile grafice ale lui Bakst sunt recunoscute din motive antice, executate cu o eleganță rece A Golovin F I Chaliapin în rolul lui Boris Godunov N I' e r și x Scenografia pentru opera lui A P Borodin „Prințul Igor” Grafica lui Dobuzhinsky este cea mai diversă în ceea ce privește temele și formele Nici romantismul goticului, nici eleganța complicată a rococo, nici nobilimea Imperiului, nici splendoarea barocului nu îi sunt străine Nici ea nu se îndepărtează de modernitate, depășind complexitatea modernității și abordând constructivismul cu soluții laconice Tot ceea ce face, individual în caracter, este ușor de recunoscut prin expresivitate, claritate și spiritualitate a manierelor Numai cu timpul artiștii ajung să înțeleagă că arta unei cărți nu se află în înfrumusețarea aplicată, ci în unitatea arhitectonică a elementelor artistice și tipografice, corespondența lor compozițională și stilistică cu natura textului În , Benois scrie: „Nu este suficient să vii cu o foaie de față, viniete și finaluri Întrebări mult mai importante, ca să zic așa personaj „captiv” Un bun arhitect este recunoscut prin planul clădirii construite, prin ingeniozitatea combinațiilor, prin armonia părților, prin întreaga anatomie a clădirii Și într-adevăr, doar ea va oferi clădirii vitalitate reală, doar ea va povesti tot succesul și frumusețea ulterioară a fațadelor La fel, artistul, în formă de virgulă de carte, trebuie în primul rând să-și îndrepte atenția (și înaintea oricăror gânduri despre ornamentație) către cerințele de bază ale frumuseții într-o carte: la dezvoltarea formatului, la calitate , suprafața și culoarea hârtiei, la așezarea textului pe pagină, la distribuția și raportul dintre spațiile umplute și goale, font, paginare, margine, cusătură etc O carte poate deveni frumoasă fără un singur decor, și, invers, toate decorațiunile vor deveni nimic dacă aceste cerințe de bază sunt uitate " nouăsprezece Criticii au reproșat adesea artiștilor din lumea artei înfrumusețarea aplicată, uitând că ei au fost primii care au pus problema eliminării acesteia, primii care au început lupta pentru integritatea arhitectonică a cărții Cererile lor sunt implementate pe deplin doar în grafica cărții sovietice din anii , provocând înflorirea sa remarcabilă Atunci au fost publicate cele mai bune cărți de Benois, Lansere, Dobuzhinsky Artiștii „Lumii Artei” aduc o mulțime de lucruri noi în problema interpretării unei opere literare atunci când o traduc în limbajul graficii Ar trebui un ilustrator să însoțească, să completeze sau să interpreteze autorul unei cărți? Răspunsul la această întrebare a fost diferit în diferite perioade de dezvoltare a culturii artistice Artiștii Lumii Artei, prin gura lui Diaghilev, afirmă că „singurul sens al unei ilustrații este subiectivitatea ei deplină în exprimarea de către artist a propriei viziuni asupra unui anumit poem, poveste, roman” Diaghilev predecesorii în teoria traducerii literaturii în limbajul graficii F I Buslaev și V V Stasov consideră că scopul ilustrației este de a dezvălui latura semantică a textului Caracterul comun dintre aceste puncte diferite se află în declarația de activitate a ilustratorului În ambele cazuri, ilustrațiile sunt considerate ca o modalitate de interpretare a unei opere literare de Diaghilev subliniază caracterul său subiectiv, creator În practica de a lucra la o carte printre artiștii din lumea artei, raportul dintre ilustrație și opera literară era același cu raportul dintre arta și realitatea lor Artiștii selectează acele trăsături dintr-o operă literară care corespund propriei viziuni asupra lumii Nu există niciodată abuz blasfemiant peste scriitor, ilustrația nu devine niciodată o expresie a unei lecturi subiectiviste, pentru că lumea artei alege lucrări care sunt apropiate în spirit de propria lor opera Deja în alegerea în sine se manifestă o înțelegere profundă a literaturii și a propriilor capacități Lanceray ilustrează „Hadji Murad” de L N Tolstoi Înclinația artistului pentru o reproducere vital concretă a realității corespunde realismului sobru al scriitorului În plus, povestea este aproape de Lansere pentru aspirațiile democratice ale lui Tolstoi, romantismul vieții patriarhale din Caucaz, care l-a atras pe artist din copilărie Ilustrand „Hadji Murad”, el vede în imaginile lui Tolstoi întruchiparea visului său de oameni puternici și curajoși, un vis care a fost refractat în grafica lui de șevalet Ilustrațiile lui Lansere sunt exacte din punct de vedere istoric, ele oferă cititorului posibilitatea de a vedea cu ochii lor locurile în care se petrece povestea Artistul călătorește special în Caucaz pentru a schița din natură satul în care s-a născut și a trăit Shamil, munții din jur, cetatea Vozdvizhenskaya Lansere reproduce viața de zi cu zi, chipurile eroilor cu acuratețe arheologică, folosind dagherotipuri și portrete antice Gradul de concretețe al imaginilor din ilustrații corespunde întotdeauna gradului de concretețe al imaginilor lui Tolstoi Episoadele secundare sunt realizate cu mișcări superficiale de pix și tuș, cele principale sunt realizate în acuarelă Cu caracterul complet al compoziției și spațialitatea, ele seamănă uneori cu lucrări independente de șevalet Luate împreună, ilustrațiile lui Lansere, în cuvintele lui Benois, „se reunesc într-un cântec independent, perfect integrat în muzica puternică a lui Tolstoi” Ilustrațiile lui Benois însuși pentru Călărețul de bronz, povestea lui Pușkin la Petersburg, reprezintă același „cântec independent” În niciun fel nu se abate de la intriga poeziei, artistul își creează propria „poveste de la Petersburg”, arată viața de la începutul secolului al XIX-lea dragă inimii sale, străzile și piețele iubitului său Petersburg, farmecul albului nopti Tema lui Pușkin - metamorfoza sculpturii - este, în același timp, una dintre temele principale ale operei artistului În ilustrațiile pentru Călărețul de bronz, contrastul dintre sculptura animată și om dezvăluie o idee la fel de a lui Pușkin, cât și a lui Benois - ideea ostilității statului față de individ Ilustrațiile lui Benois sunt atât de congruente în spirit cu poemul lui Pușkin, încât este dificil acum să ne imaginăm o întruchipare grafică diferită a acestuia Artistul, prin schimbarea stilului grafic, transmite cursul poemului - caracterul epic al primului S B Kustodiev Maslenitsa părți, o creștere a dramei, oroarea persecuției, tristețea sfârșitului Maniera pitorească romantică a majorității ilustrațiilor, contrastele de lumină și umbră, entuziasmul ritmurilor liniare creează imaginea unui oraș nemilos și frumos - Petersburg Punctul culminant al graficii cărților în Lumea artei este Nopțile albe ale lui Dostoievski, concepute de Dobuzhinsky Toată opera artistului a pregătit o soluție la această problemă - este aproape de arta lui Dostoievski Dobuzhinsky lucrează la carte deja în anii săi de maturitate ( - ) și pune în ea toată experiența sa bogată de ilustrator și designer Deja unele desene individuale, și anume întreaga carte în ansamblu, devin o operă de artă în care toate elementele sunt subordonate expresiei spiritului poveștii Contrastele alb-negru te introduc în lumea misterioasă a nopților albe din Sankt Petersburg „Nopțile albe”, a spus Dostoievski, „acționează asupra sufletului ca lumina unei lupe, provocând anxietate nedefinită și tensiune puternică a întregii ființe” Așa funcționează în carte stilul grafic alb-negru al lui Dobuzhinsky Artistul dezvăluie structura figurativă a poveștii, făcând din oraș personajul principal al ilustrațiilor Dar orașul lui nu este un fundal, nu un mediu de viață, ci echivalentul lumii spirituale a personajului principal Lumea jsnusstm În ilustrația care prezintă eroul, lumea fantastică înconjoară un om cocoșat, rătăcind singur pe o stradă pustie Este cufundat în sine și nu vede cât de ciudat a prins viață totul în jurul lui Forțele malefice triumfă Case moarte cu pereți indiferenți și orbite goale ale ferestrelor stau pe laterale Au strâns, aproape au zdrobit vechiul conac (Îmi amintesc „Casa din Petersburg” ) Un nor negru apăsător se ridică peste oraș Lucrurile moarte sunt triumfătoare și sunt ostile omului (deoarece este asemănător cu „Barbershop Window”) Așadar, cu ajutorul unui echivalent asociativ găsit cu succes, Dobuzhinsky arată lumea interioară a eroului său - Visătorul, un oraș pe jumătate bolnav care are „atât de puțină viață reală, nervi slabi și o fantezie dureros de iritată” (Dostoievski) În mod surprinzător, capacitatea lui Dobuzhinsky de a dezvălui „subtextul” peisajului, fără a priva în același timp desenul de persuasivitatea și concretețea vieții Cu ajutorul ritmurilor schimbătoare, schimbarea raporturilor cantitative alb-negru, schimbarea motivelor peisajului, artistul transmite linia emoțională fluctuantă a poveștii - singurătate, vise, speranță de fericire și din nou singurătate, disperare În ultima ilustrație , lumea este percepută ca strămutată, ca prin lacrimi Toată lumea artelor are în comun capacitatea de a folosi imagini pentru a exprima spiritul unei opere literare, adesea subînțeles doar de scriitor, care servesc ca expresie vizuală a experienței În acest sens, ei arată tact și gust deosebit Grafica rusă nu cunoștea o cultură atât de înaltă a lecturii înainte de lumea artei The World of Art introduce un nou design în carte, creează un nou tip de publicație - o carte care este elegant concepută, plină de ilustrații și decorațiuni, „elegant”, care transmite stilul unei opere literare prin stilul de artă plastică a este timpul În Nopțile albe ale lui Dobuzhinsky, au apărut tendințe care s-au dezvoltat ulterior în grafica cărții rusești ke, - „lupta pentru design în loc de stiluri”, cel mai izbitor purtător de cuvânt al căruia va fi V A Favorsky Grafica alb-negru a lui Dobuzhinsky din White Nights este aproape de limbajul laconic și strict al gravurilor în lemn Introducerea ei în carte a determinat unitatea constructivă completă a tuturor elementelor de carte, artistice și tipărite, și a făcut apariția cărții severă, strictă, reținută, spre deosebire de „eleganța” cărților din Lumea Artei Pentru majoritatea artiștilor din „Lumea artei”, lucrarea pe carte a fost doar una dintre domeniile de aplicare a talentului Dar ei au fost cei care au pus bazele specializării în acest domeniu Dintre generația mai veche de artiști apropiați de Lumea Artei, designul cărții a devenit o specialitate doar pentru Bilibin Dar particularitățile manierului său grafic îl fac să fie asociat nu atât cu „Lumea artei”, cât cu cercul Abramtsevo, opera lui E D Polenova, bazată pe tipărituri populare populare, și V M Vasnetsov, care folosește elemente din limba rusă antică ornamentație în carte Cu „Lumea artei” Bilibin are în comun designul decorativ liniar al desenului, mai consistent și mai sincer decât cel al predecesorilor săi Abramtsevo Narbut, Chekhonin, Mitrokhin - „lumea artei juniori”, așa cum sunt numite uneori - se specializează în domeniul graficii cărților Ei aduc această artă la perfecțiune Cehonin dobândește o îndemânare deosebit de rafinată Combinând diferite combinații de linii și pete într-un singur desen, el atinge o bogăție extraordinară a texturii Motivul preferat al artistei sunt buchetele și ghirlandele de flori și ierburi Combinându-le în semne distinctive suculente închise, laconice, el va crea compoziții puternice din aceste componente favorite moderniste lipsit de efeminaţie modernistă Virtuozitatea lucrărilor artiștilor tineri World of Art este uneori lipsită de spiritualitatea nervoasă a desenelor celor mai în vârstă Acest lucru este valabil mai ales pentru Narbut, cu umbrirea sa clară, linii impecabil de regulate, în care uneori apare ceva mecanic Desenele lui Narbut dau de obicei impresia de reprezentare solemnă datorită distribuției dimensionale a formelor și a ramelor negre în care îi plăcea să încadreze desene Desenele timpurii ale lui Mitrokhin sunt aproape de lumea artei Cu toate acestea, el își găsește deja propriul stil în ele Deosebit de spectaculoase și romantice sunt cele în care, în cadrul aceleiași compoziții, artistul compară siluete albe pe fond negru, și negre pe alb În anii , Mitrokhin și-a îmbogățit limbajul grafic cu noi tehnici care l-au separat de lumea artei În ansamblu, munca tuturor membrilor juniori ai Lumii Artelor se caracterizează printr-o înclinație spre claritatea constructivă Abilitatea de a stiliza subtil în spiritul artei diferitelor epoci este una dintre trăsăturile operei artiștilor din lumea artei Esența graficii de cărți și șevalet, lucrările de teatru ale Lumii Artei este o interpretare inteligentă și subtilă a artei epocilor trecute, cu ajutorul căreia artiștii își dezvăluie viziunea asupra lumii și timpul lor Cel mai adesea, lucrările lor sunt construite pe unitatea contrapunctică a două sau mai multe teme, ritmuri și dispoziții Unele dintre ele sunt dictate de arta trecutului, altele sunt născute din realitate Lirismul și scepticismul, neliniștea și ordinea rațională, idilicitatea și anxietatea trăiesc unul lângă altul în lucrările lor Împătrunderea mai multor linii independente în cadrul unei singure opere de artă dezvăluie dinamica experienței, complexă natura lumii interioare a omului Conceptul de realitate în artă este îmbogățit prin transmiterea complexității vieții spiritului uman O asemenea multiplicitate de nuanțe de sentimente nu a fost supusă anterior art S-a născut din lumea spirituală a unui om al timpurilor moderne Dostoievski, prin gura prințului Mișkin, în Idiotul, vorbește despre un om din trecut și prezent: „Atunci oamenii cu siguranță nu erau aceiași oameni ca noi acum, nu tribul care era acum, în secolul nostru, corect, e ca o altă rasă Atunci oamenii erau cumva despre o idee, dar acum sunt mai nervoși, mai dezvoltați, mai sensibili, cumva vreo două, vreo trei idei deodată persoana actuală este mai lat, și asta îl împiedică să fie ca acel om dintr-o bucată, ca în acele secole Această sofisticare a intelectului și intuiției, care privează o persoană de integritate, este purtată de opera Lumii Artei Multe caracteristici aduc lucrările timpurii ale lumii artei mai aproape de simbolism: ura pentru lipsa de aripi spirituale a artei care copiază realitatea, dorința de a realiza vise, fantezii, dragoste pentru rar și rafinat Una dintre trăsăturile operei „Lumea artei” este dragostea pentru natură Te împiedică să mergi „dincolo de suprem” Farmecul celor mai bune lucrări din „Lumea Artei” în fuziunea organică a viselor și realității Unele peisaje ale lui Somov, Lansere, Benois împrumută tehnicile artistice ale impresionismului, deși viziunea sa asupra lumii va rămâne pentru totdeauna străină de „Lumea artei” Nu există o viziune subiectivă în impresionism autorului la viață, nu există ideal Elementele impresionismului din peisaj sunt subordonate de Lumea Artelor expresiei sentimentelor, experientelor Dobuzhinsky face același lucru cu tehnicile cubismului și futurismului Ele, ca și tendințele ulterioare în artă, nu au fost acceptate de restul grupului „World of Art” le-a tratat ca pe o întruchipare a culturii anti-umaniste a mașinilor În , inspirați de succesul „Anotimpurilor rusești” de la Paris, Benois și tovarășii săi reînvie „Lumea artei” Această nouă asociație expozițională a existat până în , dar artiștii incluși în ea nu au nicio bază ideologică și artistică comună, nu există nici măcar o negare comună, ca în perioada - Potrivit unuia dintre critici, The World of Art devine un cadru aleatoriu în care poți introduce orice vrei De altfel, cele mai interesante din expoziții sunt lucrările tinerilor artiști, a căror artă a apărut ca o antiteză cu „Lumea artei” Lumea Artei înșiși, nemulțumiți de munca lor, după , caută eliberarea de individualism, estetism Lor cu toate acestea, eșuează D Mitrokhin Ilustrație pentru basm de V Gavf „Micul Muk” creează arta maiestuoasă la care visează Ei își găsesc adevărata chemare în munca pentru carte și teatru Visul de a întruchipa puterea, sănătatea, spiritul bun în artă este împlinit de tineri — I I Mashkov, II P Konchalovsky, A V Lentulov, M S Saryan și alții Ei contrastează graficul, stilizat și manierismele „Lumii artei” cu pitorescul exuberant al lucrărilor lor În locul arabescului fragil și capricios al compoziției, apar claritatea și stabilitatea constructivă; necorporalitatea poetică este înlocuită de un interes pentru volum, materialitate, textură, o unitate rafinată de tonalitate prin contraste exultante, violente de culoare locală Benois a avut dreptate definind cadrul cronologic al „Lumii Artei” ca fenomen artistic El a spus că „va fi considerată caracteristică artei care a urmat direct direcția Rătăcitorilor și a precedat târgul modern de tam-tam al doctrinelor enervant de zgomotoase și colorate”, | „Lumea artei” a rămas până la sfârșit fidelă sloganului libertății creativității, propus în timpul luptei împotriva Rătăcitorilor și a academicienilor Încercând să fie obiectiv, a acceptat în expozițiile sale tot ce părea eu* S Cehonin Coperta pentru revista Apollo orice talentat Noile tendințe, însă, nu erau înclinate să fie la fel de tolerante cu „Lumea artei” și chiar unele cu altele De aici amărăciunea clar palpabilă din cuvintele lui Benois despre „doctrinele zgomotoase și pestrițe” Visul unirii a tot ceea ce este cu adevărat frumos care există în vasta lume a artei nu s-a împlinit „Lumea artei” pentru noi nu este doar desene, picturi, cărți care întruchipează harul spiritual, inteligența, cultura înaltă a creatorilor lor, dragostea reverentă pentru natură și artă Acesta este un entuziasm nobil pentru studiul antichității ruse, aceasta este descoperirea unor zone întregi de artă rusă, aproape necunoscute înainte; aceștia sunt Rokotov, Levitsky, Borovikovsky, Kiprensky, care și-au luat locul de drept în cele mai bune muzee ale țării Sunt exemple de critică de artă, inteligentă, sensibilă și tolerantă cu căutarea tinerilor contemporani, chiar străini în spirit Amploarea enciclopedică a intereselor și cunoștințelor despre lumea artelor și dorința de a le împărtăși dorința de a le face universale este deosebit de valoroasă Sfera de influență a „Lumii artei” a fost neobișnuit de largă, s-a reflectat în pictură, și în grafică, și în muzică, și în literatură, și în arte și meșteșuguri și chiar în modă Sfera lucrării „Lumea artei” este enormă: de la miniatură la frescă monumentală, inclusiv pictura de șevalet, carte, teatru Zan,•ma,otg,, artiști și arte decorative, lucrează la decorațiuni interioare, creează ciudățenii, mobilier Pentru ei în ceea ce privește marii maeștri vechi, nu există nicio diferență între meșteșugul mic și arta înaltă Un artist, după înțelesul lor, este o persoană care creează lucruri frumoase, iar aceasta exprima un vis apropiat de vremea noastră, un vis de a reveni arta dintr-un muzeu în viața de zi cu zi visul de a subordona viața legilor frumuseții NOTE A Benois Expoziție „Pictură rusă modernă” – „Discurs” , decembrie I Grabar Viata mea Lvtomonografie M -L „Academia”, , p S Angelica c Întrebări dificile - „Lumea artei”, , nr - , p S Dyagilev Întrebări dificile - „Lumea artei” Nr - , p P Nikolaev Poezia medievală în miniaturi - „ Lumea artei”, Lg , p * Vezi: L Benois Viața de artist Amintiri T New York, editura numita dupa A N Cehov p A Benois Apariția „Lumii Artei” , publicația Comitetului pentru Promovarea Lucrărilor Artistice , p * A B e n a Viața de artist Amintiri T New York Editura numită după A P Cehov, , p ' A Benois K Somov - „Lumea artei”, , nr p ІС A Benois Viața de artist Amintiri T I New York, editura numita dupa A P Cehov, , p V Rozanov La expoziția World of Art - „Lumea artei” (Cronica Jurnalului), , vol L „ p A B e n a Istoria picturii ruse din secolul al XIX-lea Sankt Petersburg, editura Knowledge Association, , p N Sokolov a „Lumea artei” M -L , Nzognz, p A V e în a erezii artistice - „Lână de aur”, , nr , p Kb L Bakst Căile clasicismului în artă - „Apollo”, , nr , p Cea mai semnificativă lucrare monumentală și decorativă, la care au participat artiștii din lumea artei, au fost picturile murale ale gării Kazansky din Moscova în V Svetlov Balet contemporan , p '• A Benois Amintiri de balet - Note rusești, , XIX, p '* A Benois Sarcini grafice - „Artă și tipografie”, , nr , p t S Diaghilev Ilustrații pentru Pușkin - „ Lumea artei”, , v , p A Benu a Apariția „Lumii Artei” L , ediția Comitetului pentru popularizarea operelor artistice, , p LISTA ILUSTRAȚIILOR A Benois Parada sub Paul I Gouache Întreprinderea artistică „Arta Modernă” Sufragerie după desenele lui A Benois şi E Lanceray A B e și a Plimbarea Regelui Guașă, acuarelă, auriu, argint, creion grafit A B e și a Vicontele Rene ca Rinaldo Design costume pentru baletul lui N Tcherepnin Pavilionul Armida Acuarelă, creion A Benois Arap Design de costume pentru baletul I Stravinsky „Petrushka” Acuarelă A Benois Schiță a decorului pentru baletul „Petrushka” al lui I Stravinski Acuarelă A Ben la a Ilustrație pentru poezia lui A S Pușkin „Călărețul de bronz” Cerneală, acuarelă - A Benois Ilustrație pentru poezia lui A S Pușkin „Călărețul de bronz” Cerneală, acuarelă ; K Somov Doamnă în albastru Ulei - K Somov Un sărut batjocoritor Ulei K Somov Portretul lui M V Dobuzhinsky Sanguina, creion grafit K Somov Portretul lui A A Blok Grafit și creioane colorate, guașă E Lansere Coperta revistei „World of Art” Cerneală, acuarelă E Lansere Împărăteasa Elizaveta Petrovna la Tsarskoye Selo guașă E Lansere Corăbii din vremea lui Petru I Tempera E Lansere Ilustrație pentru povestea L II Tolstoi „Hadji Murad” Acuarelă Y L Bakst Portretul lui A I Benois Pastel L Bakst Portret S II Diaghilev cu o bona Ulei unu Bakst Teggog Antiqiius („Oroarea antică”) tempera L Bakst Schiță de costum Creion, acuarelă M Dobuzhinsky Bărbat cu ochelari Cărbune, acuarelă, văruire - M Dobuzhinsky Casă în Petersburg Pastel, guașă, creion grafit M D aproximativ la și și cu la și y Vitrina frizeriei Acuarelă, guașă cărbune M Dobuzhinsky Ilustrație pentru povestea lui F M Dostoievski „Nopțile albe” Cerneală A Ostroumova-Lebedeva "Noua Olanda" Gravură în lemn A Ostro Umova-Lebedev a Petersburg Schimb de coloane și fortăreață culoare gravură în lemn M Vrubel Egiptean Majolică B Ser o v Portret S II Diaghilev Ulei I Bilibin Volta cu o echipă Ilustrație pentru epicul „Volga” -i Interiorul celei de-a doua expoziții a revistei World of Art Panou și ușă de A Golovin, dulap de V Vasnețov A Golovin Schița decorului portalului către comedia Eі -B Molière „Don Juan” tempera A Golovin F I Chaliapin ca Boris Godunov tempera opt! I Roerich Schiță de decor pentru opera A II Borodin „Prințul Igor” tempera , B Kustodiev Maslenitsa /oslo , D Mitrokhin Ilustrație pentru basmul de V Gauf „Little Muck” Rimel C Cehonin Coperta pentru revista „Apollo” Cartea este ilustrată cu viniete, screensavere, finaluri și alte elemente de design de carte de către artiștii A Benois (p , , , ) K Somova (p , ) E Іancere (copertă, p , , ), L Bakst (p , ), M Dobu-zhіііskiy (p , , , , ) , A Ostroumova-Lebedeva (p , , , , ), M Vrubel (p ) I Bilibina (p ), G Narbut (p - , , ) D Mitrokhina (p ), S Cehonin (p ) Pe frontispiciu: o schiță a unui tablou nerealizat de B Kustodiev „Portretul artiștilor din lumea artei” Ulei BIBLIOGRAFIE A Benois Apariția „Lumii Artei” , publicația Comitetului pentru popularizarea operelor artistice, I Sokolova „Lumea artei” M -L , Isognz, E V Zhuravleva „Lumea artei” - Istoria artei ruse T M , „Arta”, B I PETROV „Lumea artei” - „Istoria artei ruse” V (primul ki ha) M , „Știință”, Alla Pavlovna Gusarova „LUMEA ARTEI” Editor A I Tyrsa Design și editare artistică și tehnică de V P Veselkov Corector E E Ratmanskaya Trimis la setul XU Semnat pentru tipărire Dimensiunea hârtiei X EO'/ie-Hârtie stratificată Pech l Print-priv l Contabilitate ed l Tiraj »kz Ed Nr Ordin M- Pret cop Editura „Artist al RSFSR”, Leningrad, Bolyieokhtinsky pr , , clădirea Ordinul Bannerului Roșu al Muncii Tipografia Leningrad L? numit după Ivan Fedorov Glavpoligrafprom Comitetul de presă din cadrul Consiliului de Miniștri al URSS Zvenigorodskaya, cop EDITURA „ARTISTUL RSFSR”